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DAS   RUNDBILD   DER   STADT   ROM 

von  Professor  Jos.  Bühlmann  und  Professor  Alex.  Wagner. 


r^  leichzeitig  mit  der 
VJ  Münchener  inter- 
nationalen Kunst -Aus- 
stellung des  Jahres  1888 
wurde  von  der  Münche- 
ner Panorama- Gesell- 
schaft in  ihrem  an  der 
Theresienstrasse  be- 
legenen Gebäude  das 
Rundbild  der  Stadt  Rom 
in  der  Zeit  Constantin's  eröffnet.  Der  glänzende  Erfolg 
ist  bekannt.  Es  vermochte  sich  trotz  dem  im  Jahre  1888 
durch  die  grosse  Kunstausstellung  wie  durch  die  gleich- 
zeitige deutsche  Kunstindustrie-Ausstellung  entstandenen 
Ueberschuss  des  Gebotenen  siegreich  zu  behaupten,  und 
die  Zugkraft  des  Werkes  ging  auch  im  Jahre  1889  trotz 
der  Münchener  internationalen  Jahresausstellung  keines- 
wegs zurück.  Es  kann  daher  wohl  keinem  Zweifel  unter- 
liegen, dass  die  epochemachende  Darstellung  auch  in  den 
nächstfolgenden  Jahren,  in  welchen  sie  einigen  der  grössten 
Städte  des  Continents,  vorab  Berlin,  zugänglich  gemacht 
werden  soll,  ihre  Bedeutung  bewähren,  ja  an  Celebrität 
noch  gewinnen  werde. 


In  einer  Zeit  aber,  in  welcher  die  Panoramenmalerei 
zum  grossen  Theile  als  eine  Art  von  künstlerischer 
Contrebande  discreditirt  erscheint,  verlohnt  es  sich  der 
Mühe,  die  Gründe  des  unfehlbaren  Erfolges  zu  ent- 
wickeln, welchen  das  Werk  hatte  und  haben  wird.  Diess 
zwingt  uns  zur  Erörterung  der  Anforderungen,  welche 
an  die  Panoramenmalerei,  deren  Gebiet  keineswegs  so  um- 
fassend ist  als  das  der  Staffeleimalerei,  zu  stellen  sind. 

Vor  Allem  augenfällig  ist,  dass  zunächst  der  Gegen- 
stand von  der  Art  und  Bedeutung  sein  müsse,  um  einem 
grösseren  kunstliebenden  Publikum,  auch  dem  minder 
kunstverständigen,  den  Besuch  und  damit  den  Künstlern 
wie  den  Unternehmern  Mühe  und  Aufwand   zu   lohnen. 

Schon  durch  den  Raum  eines  Panorama,  abgesehen 
von  dessen  Namen,  ist  ein  bedeutender  Umfang  des 
Gegenstandes  geboten;  Interieur,  Genre  oder  die  noch 
kleineren  Darstellungsgebiete  sind  daher  unbedingt  aus- 
geschlossen. Das  Panorama  verlangt  sogar  vorzugs- 
weise Fernewirkung  durch  seine  Bedingung  möglichster 
Illusion.  Denn  wir  befinden  uns  nicht  mehr  einem  ab- 
geschlossenen Bilde  als  freigewähltem  Naturausschnitt 
gegenüber,  das  durch  seine  Stelle  an  der  Wand,  durch 
seinen  Rahmen  u.  s.  w.  sich  selbst  unverkennbar  als  Bild 


Die  Text-Illustrationen  sind  der  Studienmappe  Prof.  Alex.    Wagner's  entnommen. 
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gibt,  und  nichts  anderes  geben  will,  sondern  wir  begeben 
uns  vielmehr  in  die  Mitte  eines  Naturschauplatzes,  den 
wir  nach  allen  Seiten,  soweit  nur  das  Auge  reicht,  über- 
sehen. Gleichsam  auf  einen  erhöhten,  zeltdachbeschatteten 
Aussichtspunkt  gestellt,  sollen  wir  in  eine  so  weit  gehende 
Sinnestäuschung  versetzt  werden,  dass  das  uns  rings 
umgebende  Bild  dieselbe  plastische  Wirkung  ausübt,  wie 
der  thatsächlich  plastisch  ausgeführte  Vordergrund,  den 
wir  von    den   gemalten  Theilen  nicht  mehr  abzutrennen 


vermögen  sollen.  Diese  Täuschung  ist  erst  von  einem 
gewissen  Entfernungspunkte  aus  möglich,  weshalb  das 
eigentliche  Bild  erst  mit  dem  Mittelgrunde  beginnen 
kann.  Die  Vogelschau  ermöglicht  aber  dafür  naturgemäss 
einen  weitreichenden  Blick,  dem  im  Bilde  Rechnung  ge- 
tragen werden  muss.  Ohne  bedeutende  landschaftliche 
Perspective  ist  daher  ein  Panorama  überhaupt  kaum  denk- 
bar, und  man  kann  sagen,  dass  die  landschaftliche  Rund- 
schau das  eigentliche  Lebenselement  des  Panorama's  ist. 


Studie  zu  Figuren  aus  der  Gruppe  der  Kaiserin. 


Die  Erfahrung  hat  jedoch  gezeigt,  dass  die  Land- 
schaft allein  nicht  ausreiche,  um  das  Interesse  des 
Publikums  rege  zu  halten.  Möglicherweise  würde  eine 
Rundsicht  von  einem  Berggipfel  aus,  wie  sie  sich  vor- 
zugsweise in  den  Alpen  darbieten,  oder  eine  andere 
Weltcelebrität,  wie  der  Niagarafall,  auch  im  Panorama 
genügen,  gewiss  aber  ist,  dass  selbst  das  grosse  Strand- 
bild von  Scheveningen  von  Meister  Mesdag  wenigstens 
in  München  unter  allen  bisherigen  Panoramen  einen  der 


schlechtesten  Erfolge  aufzuweisen  hatte.  Man  darf  dreist 
behaupten,  dass  wohl  die  meisten  aller  panoramatischen 
Flachlandschaften,  gleichviel  ob  es  sich  um  Wasser  oder 
Land,  um  Wüste  oder  Ackergegend  handelt,  dasselbe 
Schicksal  haben  würden. 

Es  muss  nothwendig  ein  schwerwiegendes  ander- 
weitiges Interesse  aufgeboten  und  zu  dem  landschaft- 
lichen gefügt  werden.  Zunächst  durch  reiche  figürliche 
Beigabe,  die  jedoch  über  blosse  Staffirung  hinausgehen 
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muss.  Dass  eine  solche  von  genrehaftem  Charakter  nicht  vorzugsweise  auf  nationale  beschränkt.  In  diesen  Fällen 
genügt,  hat  Wauters'  Cairo ,  trotz  dessen  bedeutendem  aber  kam  es  zu  einer  Geschichtsmalerei  mit  schwer- 
ethnographischem Charakter  gezeigt.  Es  soll  ein  geschieht-  wiegendem  landschaftlichem  Hintergrund ,  wodurch  die 
liches,  wo  möglich  weltgeschichtliches  Ereigniss  die  Land-  Bedeutsamkeit  der  Schlachtdarstellung  keineswegs  litt, 
schaft  beleben,  ja  sogar  im  Uebergewicht  über  dieselbe  Man  kann  sogar  sagen,  dass  das  Schlacht-Bild  in  keiner 


stehen. 

In  dieser  Richtung  wurden  und  werden  in  Pano- 
ramen die  meisten  Erfolge  mit  dem  Schlacht-Bilde  er- 
rungen. Wenige  historische  Darstellungen  erstrecken  sich 
so  naturgemäss  auf  einen  weiten  Raum  und  ordnen 
sich  so  leicht  rings  um  die  Beschauerhöhe,  wie  ein 
grösseres  Gefecht.  Dabei  ist  es  leicht,  das  Unbeweg- 
liche, wie  todte  Soldaten 
und  Pferde,  Geschütze, 
Waffen,  Reste  von  zer- 
störten Hütten ,  von 
Stroh  u.  s.  w.,  oder  auch 
momentan  Bewegungs- 
loses, wie  im  Versteck 
Lauernde,  Verwundete 
u.  s.  w.,  in  den  plasti- 
schen Vorgrund ,  wie 
an  den  unteren  Rand 
des  Gemäldes  zu  legen. 
Das  bewegt  Dargestellte 
aber,  welches,  ohne  der 
Illusion  empfindlichen 
Abbruch  zu  thun,  dem 
Auge  des  Beschauers 
nicht  zu  nahe  gerückt 
werden  darf,  lässt  sich 
im  Mittel-  oder  Hinter- 
grunde um  so  wirksamer 

entfalten,  als  grosse  Menschenmassen  dort  auch  leichter 
zu  bewältigen  sind.  Zerschossene  Gebäude  erhöhen  dann 
das  Malerische  und  Interessante  der  Landschaft  in  dem- 
selben Maasse,  wie  geschickt  verwendeter  Rauch  über 
manche  Oeden  derselben  hinweghilft.  Ist  dann  schon  das 
Aufregende  einer  solchen  Darstellung  an  sich  ein  wichtiger, 
das  Interesse  des  Publikums  reizender  Factor,  so  insbe- 
sondere in  solchen  Fällen,  wo  es  zahlreiche  Beschauer 
gibt,  die  Miterlebtes  an  sich  vorüberziehen  lassen.  Das 
letztere  Moment  ist  in  der  That  nicht  gering  anzu- 
schlagen ;  man  hat  daher  nur  selten  Schlachtdarstellungen 
aus  früheren  Zeiten  panoramatisch  versucht  und  sich  in 
der  Regel  auf  zeitgenössische  Kriegsereignisse,  ja  sogar 


Studie  zur  Gruppe  der  Senatoren 


anderen  Weise  umfassender  bewältigt  werden  kann ,  als 
im  Panorama,  da  es  im  Rahmenbild  sich  noth  wendig 
entweder  auf  eine  Gefechtsepisode  oder  auf  eine  in  der 
Hervorhebung  des  Generalstabes  liegende  Concentration 
auf  den  geistigen  Mittelpunkt  einer  Schlacht  beschränken 
muss. 

Es  können  übrigens  auch  andere  historische  Scenen 

mit  Erfolg  zur  Belebung 
und  Steigerung  des  land- 
schaftlichen Eindruckes 
verwendet  werden.  Das 
hat  z.  B.  Piglliein's 
Golgatha  gezeigt ,  bei 
welchem  der  Darstel- 
lung der  Kreuzigung 
Christi  die  nöthige  räum- 
liche Ausdehnung  ge- 
geben und  überdiess 
atmosphärische  Effecte 
in  hohem  Grade  zur  Er- 
höhung der  Gesammt- 
wirkung   herangezogen 

werden  konnten. 
Solchen  Gegenständen 
musste  freilich  das  In- 
teresse der  weitesten 
Kreise  fördernd  ent- 
gegenkommen ,  wenn 
auch  der  kühle  Beurtheiler  nicht  übersehen  konnte,  dass 
der  Werth  und  die  Wirkung  des  Ganzen  noch  ungleich 
grösser  geworden  wäre,  wenn  der  Künstler  es  nicht 
umgangen  hätte,  der  Stadt  Jerusalem  selbst  eine  breitere 
Rolle  zuzutheilen.  Sicherlich  hatte  es  auch  einen  wesent- 
lichen Antheil  an  der  geringen  Zugkraft  des  schönen 
Wauters  <s,c\\z.w  Cairo-Panorama's  gehabt,  dass  Cairo  selbst 
im  Grunde  das  Wenigste  des  zur  grösseren  Hälfte  rein 
landschaftlichen  Ganzen  war ,  und  dass  man  sich  im 
Wesentlichen  mit  dem  Blick  auf  die  Nilvorstadt  be- 
gnügen musste. 

Wir  kommen  damit  auf  die  Heranziehung  des  Archi- 
tectur-   oder   richtiger    Stadtbildes,    welches    im   Ganzen 
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die  Vortheile  des  Landschaftsbildes  theilt,  ja  unter  Um- 
ständen vor  demselben  Manches  voraus  hat.  Es  konnte 
von  vorneherein  keinem  Zweifel  unterliegen,  dass  den 
minder  kunstverständigen  Beschauer  ein  vogelperspec- 
tivisches  Bild  einer  durch  Umfang,  geschichtliche  Denk- 
mäler oder  durch  eigenartige  Gestaltung  und  Bevölkerung 
bedeutenden  Stadt  mehr  interessiren  würde,  als  irgend 
eine  lediglich  landschaftliche  Darstellung.  Auch  kommt 
ein  Stadtbild  den  Bedingungen  eines  Panorama's  in 
jenen  Fällen  sehr  entgegen,  in  welchen  sich  ein  so 
ziemlich  in  der  Mitte  des  ganzen  Stadtgebietes  liegender 


Feldherren  aus  dem  Gefolge  des  Kaisers. 

erhöhter  Standpunkt  gewinnen  Hess.  Denn  nur  ein 
solcher  kann  einen  ausreichenden  Ueberblick  über  das 
Ganze  ringsum  schaffen,  da  ja  doch  der  Versuch  einer 
Ballonansicht  wegen  des  unmittelbar  unterhalb  liegenden 
Stadttheiles  wohl  nicht  gewagt  werden  kann. 

Es  kann  aber  auch  nicht  kurzweg  die  Höhe  eines 
Thurmes  als  Standort  genügen.  Denn  Jeder,  der  einmal 
auf  der  Höhe  des  Campanile  von  San  Marco  oder  auf 
dem  Vierungsthurm  des  Domes  von  Mailand  gestanden, 
weiss,  wie  gerade  die  nächstliegenden  Stadttheile  in  un- 
angenehm steiler  und  bildwidriger  Vogelperspective 
erscheinen,  während  die  übrige  Stadt,  wenn  sie  in  der 
Ebene    liegt,    sich    vorzugsweise    als    ein    ungruppirtes 


chaotisches  Dächermeer  darstellt,  das  sich  bei  einer 
Weltstadt  überdiess  nach  allen  Seiten  in  Rauch  und 
Nebel  verliert.  Es  gehört  demnach  zu  einem  panorama- 
tischen Stadtbilde  nothwendig  coupirtes  Terrain,  nicht  blos 
wegen  des  höheren  malerischen  Reizes  an  sich,  wegen 
der  Gruppenbildung,  Vertheilung  der  Licht-  und  Schatten- 
massen u.  s.  w.,  sondern  auch  deshalb,  weil  die  dem 
Beschauer  zugewandten  Seiten  der  Anhöhen  die  an 
denselben  gelegenen  Gebäude,  Gärten  und  Plätze  deut- 
licher unterscheiden  lassen,  als  dies  bei  der  mehr  plan- 
artigen Wirkung  der  ebenen  Theile  der  Fall  ist. 

Besonders  günstig  wirkt  jene  Gestaltung  eines  Stadt- 
gebietes, in  welcher  eine  Art  von  amphitheatralischem 
Ansteigen  des  einen  oder  anderen  Stadttheiles  dem 
Blick  des  Beschauers  gestattet,  von  der  Vogelperspec- 
tive zum  Horizont  und  darüber  sich  zu  erheben.  So 
war  z.  B.  das  Diorama  des  antiken  Pergarrms,  während 
der  letzten  grossen  Berliner  Kunst-Ausstellung  daselbst 
dargeboten,  von  recht  tüchtiger  und  erfreulicher  Wirkung, 
weil  durch  das  Ansteigen  des  Terrains  das  Stadtbild 
anschaulicher  und  malerischer  wurde ,  wenn  auch  die 
Beschränkung  auf  eine  hemicyklische  Darstellung  der 
Illusionswirkung  nicht  eben  vortheilhaft  war.  Eine  ähn- 
liche Chance  bot  auch  das  in  der  diesjährigen  Pariser 
Weltausstellung  vielbesuchte  Panorama  eines  Hafens  vom 
Verdeck  eines  Schiffes  aus,  welches  freilich  nur  dadurch 
vor  Monotonie  und  Leere  bewahrt  blieb,  dass  Vorder- 
und  Hintertheil  des  Schiffes  selbst  einen  grossen  Theil 
der  Darstellung  bildeten.  Wir  konnten  uns  dabei  wohl 
vorstellen,  dass  Neapel  mit  dem  Golfe  auf  diese  Weise 
vielleicht  zu  einer  Wirkung  gebracht  werden  könnte, 
welche  versucht  zu  werden  verdiente,  wie  sich  auch 
zweifellos  im  Bosporus  ein  Punkt  finden  liesse,  der  Con- 
stantinopel  und  Skutari  zur  vortheilhaften  Ansicht 
brächte.  Würde  sich  auch  dabei  trotz  des  amphi- 
theatralischen  Ansteigens  Neapels  und  Constantinopels 
kaum  schwerlich  ein  ausgiebiger  Blick  in's  Innere  der 
Stadt  entwickeln,  so  müsste  sich  doch  das  Bild  un- 
gleich vortheilhafter  gestalten,  als  etwa  Paris  vom  Thurme 
St.  Jacques  oder  London  vom  Parlamentsthurm. 

Unter  den  Städten  mit  entsprechend  coupirtem 
Terrain  scheint  jedoch  kaum  eine  günstigere  Chancen 
darzubieten,  als  Rom.  Die  Höhe  und  Lage  des  Capi- 
tolinus  sind  von  der  Art,  dass  sich  um  diesen  Stand- 
punkt das  hügelige  Stadtgebiet  in  ebenso  übersicht- 
licher als  mannigfaltiger  Weise  zum  Rundbilde  schliesst. 
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Aus  der  Gruppe :   Senatoren,  den  Triumphator  begrtlssend. 


Trotzdem  hat  der  Versuch  einer  Rundsicht  vom  Capi- 
tolsthurm  aus  gezeigt,  dass  die  dermalige  Stadt  von 
diesem  Standpunkt  aus  zwar  nicht  ohne  malerischen 
Reiz  sei,  dass  aber  die  bedeutsamsten  Stellen  des  heutigen 
Rom,  wenn  nicht  ganz  und  gar  verdeckt,  so  doch  vom 
Beschauer  zu  weit  entfernt  liegen,  um  die  Schaulust 
nebst  allen  mitgebrachten  Reminiscenzen  befriedigen  zu 
können.  Denn  die  unansehnlichen  sich  um  den  Capitolinus 
gruppirenden  Stadttheile,  die  als  nächstliegend  auch  am 
Deutlichsten  zur  Darstellung  gelangen,  repräsentiren  Rom 
nicht  und  die  Ruinen  daselbst  vermögen  sich  nicht  geltend 
zu  machen,  weil  sie,  zumeist  von  geringer  Höhe,  grössten- 
theils  unter  den  modernen  Bauten  sich  verstecken  oder 
durch  ihre  Dürftigkeit  sich  nicht  aufzudrängen  vermögen. 


Anders  liegt  die  Sache,  wenn  das  Rom  der  Cäsaren- 
zeit, in  welcher  der  Capitolinus  das  thatsächliche  Centrum 
der  Stadt  und  von  den  bedeutsamsten  Anlagen  derselben 
umgürtet  war,  zur  Darstellung  gewählt  wird.  In  diesem 
Falle  aber  wächst  die  Aufgabe  weit  über  die  rein  künst- 
lerische hinaus.  Denn  es  genügt  die  lediglich  künst- 
lerische bis  zur  Sinnestäuschung  gehende  Realität  nicht, 
der  Beschauer  verlangt  nicht  blos  künstlerische ,  son- 
dern auch  streng  sachliche  Wahrheit.  Wenn  das  einmal 
Rom  heisst,  was  vorgestellt  wird,  so  handelt  es  sich 
nicht  mehr  wie  bei  einer  Bühnendecoration  um  eine 
künstlerische  Fata  Morgana,  die  in  der  Phantasie  auf- 
gerichtet werden  könnte.  Nicht  um  ein  Werk  von  der 
Art,  wie  es  in  Berlin  gleichfalls  im  Jahre  1888  zur  Aus- 
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Stellung  kam,  und  unter  dem  Titel  „der  Neronische 
Brand  Roms"  weder  mit  dem  Gang  des  Brandes  noch 
mit  Rom  es  genau  nahm.  Wenn  man  über  Das,  was  der 
Künstler  unmittelbar  sehen  und  der  Natur  nachbilden 
kann,  hinausgehen  will,  so  muss  entweder  der  Ort  unge- 
nannt bleiben,  so  wie  es  z.  B.  mit  Grund  Marr  in 
seinem  Bilde  der  „Flagellanten"  (Münchener  Ausstellung 
1889)  gethan,  oder  man  muss  der  Sache  nicht  blos  mit 
Kunst,  sondern  auch,  und  zwar  vor  Allem,  mit  Wissen- 
schaft näher  treten. 

In  dieser  Verbindung  liegt  der  bleibende  Werth 
unserer  Schöpfung.  Der  Ausgangspunkt  ist  der  wissen- 
schaftlicher Reconstruction.  Die  Gründlichkeit  und  Tiefe 
der  dazu  herangezogenen  topographischen  Studien,  der 
complicirten  Ergebnisse  aus  der  Ruinenuntersuchung 
und  Verwerthung  des  umfänglichen  literarischen  Appa- 
rates kann  nur  der  Fachkundige  ermessen ;  sie  sind  uns 
übrigens  von  den  berufensten  Beurtheilern  auf  das  An- 
erkennendste bezeugt.  Mit  dieser  antiquarischen  Basis 
verbindet  sich  dann  die  archäologische  Denkmälerkunde, 
deren  Umfang  schon  deshalb  über  das  von  Rom  selbst 
gebotene  Material  hinausgehen  musste,  weil  Vieles  nur 
mittelst  analoger  Ueberreste  von  anderen  Orten  richtig 
ergänzt  werden  konnte.  Dann  gehörte  dazu  vollendete 
Kenntniss  der  römisch-classischen  Architecturformen  und 
zwar  unter  Berücksichtigung  des  Entwicklungsganges, 
welchen  die  römische  Baukunst  in  dem  Jahrtausend  ihres 
Bestehens  zurückgelegt.  Endlich  musste  in  perspec- 
tivischer  Construction  Ungewöhnliches  geleistet  werden. 

So  viel  mir  bekannt,  sind  die  Hindernisse,  welche 
das  Darstellungsfeld ,  die  Leinwand ,  im  Panorama  der 
architectonischen  Zeichnung  in  den  Weg  stellt,  hier  zum 
ersten  Male  anders  als  auf  dem  Versuchswege,  nemlich 
mit  neuen  Darstellungsmethoden  besiegt  worden.  Jeder 
Eingeweihte  weiss,  dass  es  sich  dabei  um  die  opfisch- 
corrective  Abfindung  mit  einer  doppelten  Schwierigkeit 
handelt,  nemlich  nicht  blos  mit  der  durch  die  cylindrisch 
aufgespannte  Leinwand  dargebotenen  Horizontal-Curve, 
welche  selbstverständlich  allen  Horizontalen  eine  Art  von 
Curvatur  als  optische  Ausgleichung  aufzwingt,  sondern 
auch,  was  noch  schwieriger,  mit  der  Abweichung  der 
Leinwand  von  der  Senkrechten.  Die  Leinwand  wird 
nemlich  bei  aller  Spannung,  welche  anzuwenden  möglich 
ist,  keineswegs  senkrecht,  sondern  nach  der  Mitte  zu 
ganz  beträchtlich  nach  innen  geschwellt,  so  dass  die 
Ebene,  auf  welcher  wir  z.  B.  auf  dem  Reissbrette  unsere 


Constructionen  ziehen,  in  doppeltem  und  zwar  entgegen- 
gesetztem Sinne  alterirt  erscheint,  nemlich  in  der  hori- 
zontalen Linie  concav,  in  der  vertikalen  convex  gebogen. 
Es  müssen  demnach,  um  den  Eindruck  von  Horizontalen 
und  von  Senkrechten  zu  erzeugen,  diese  Linien  ganz 
bedeutend  verzerrt  werden  und  zwar,  je  weiter  ein  dar- 
gestellter Gegenstand  nach  unten  oder  nach  oben  zu 
stehen  kommt  in  ganz  verschiedenem  Maasse.  Für  die 
Besiegung  dieser  Schwierigkeiten  nun  waren  construc- 
tive  Veranstaltungen  zu  treffen,  von  welchen  der  Be- 
schauer, dem  die  Sache  einfach  richtig  erscheint  und 
welchem  der  Eindruck  der  Senkrechten  eben  so  selbst- 
verständlich ist,  wie  jener  fehlerfreier  Perspective,  keine 
Ahnung  hat. 

Ich  wüsste  kaum  eine  Kraft  in  Deutschland,  welche 
zur  practischen  Lösung  dieser  wissenschaftlich,  technisch 
und  künstlerisch  so  complicirten  Aufgabe  die  Kennt- 
niss, Anschlägigkeit  und  Ausdauer  besessen  hätte,  wie 
der  geniale  Erfinder  oder  richtiger  Constructeur  und 
Zeichner  dieses  Stadtbildes,  J.  Bühlmann,  Professor  der 
Architectur  am  Polytechnikum  in  München.  Denn  da- 
durch ,  dass  von  allen  Hauptstädten  des  Alterthums 
keine  so  weit  in's  Detail  ihrer  antiken  Gestaltung  be- 
kannt ist,  wie  Rom,  wurde  die  Sache  nur  um  so  schwie- 
riger gemacht,  indem  der  Phantasie  nur  sehr  beschränkte 
Stellen  geboten,  der  Fesseln  aber  unzählige  erwachsen 
waren.  Freilich  konnte  dadurch  das  Werk  nur  um  so 
gediegener  und  von  einer  sachlichen  Wahrheit  werden, 
wie  sie  bisher  auf  dem  Gebiete  der  Totalrestauration 
eines  antiken  Schauplatzes  noch  nicht  erreicht  worden  ist. 

Und  das  Opfer,  das  damit  etwa  der  malerischen 
Wirkung  gebracht  werden  musste,  indem  der  Compo- 
sition  fast  nirgends  freier  Spielraum,  der  Phantasie  also 
wenig  Recht  gelassen  war,  konnte  bei  dem  so  überaus 
glücklichen  Schauplatze  nicht  gross  sein.  Denn  die 
Siebenhügelstadt  bietet  immerhin  Terrainvortheile  genug, 
um  die  nöthige  Gruppirung  von  selbst  zu  ergeben,  und 
das  Uebrige  that  die  glückliche  Wahl  des  Standortes. 
Freilich  Hess  sich  dieser  nicht  lange  suchen.  Die  Burg- 
kuppe des  Capitolinus,  einer  der  höchsten  Punkte  und 
zugleich  der  mindest  umfängliche  Hügel  Roms,  befindet 
sich  so  ziemlich  in  der  Mitte  der  Stadt  aurelianischer 
Abgrenzung,  und  da  ein  Thurm  der  Burg  (ungefähr  an 
der  Stelle  des  jetzigen  Daches  der  Kirche  S.  Maria  in 
Araceli)  als  Aussichtsplatz  angenommen  ward,  bot  sich 
noch  weiter  der  Vortheil  dar,  dass,  abgesehen  von  dem 
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Skizze  zur  Figur  des  Kaisers. 


in    unmittelbarer   Nähe 
auf  der  Arx  selbst  be- 
findlichen Juno  Moneta- 
tempel,  die  gegenüber- 
liegende Jupiter-Kuppe 
derCapitolinus  als  näch- 
stes Betrachtungsobject 
sich    in     ihrer    ganzen 
Ausdehnung  präsentirt. 
Damit  ergab    sich   un- 
gezwungen ein  Pracht- 
stück    des    Gemäldes, 
überaus  malerisch  durch 
das     zwischen     beiden 
Kuppen      eingesattelte 
Intermontium   mit  dem 
Asylhain  und  dem  statt- 
lichen Tabularium  (jetzt 
Piazza  di  Campidoglio),   durch  die  gewaltigen  Substruc- 
tionen  der  Tempelterrasse,  durch  die  imposante  Tempel- 
treppe (an    der   Stelle   der  jetzigen  Treppe   von  Monte 
Caprino)  und  durch  das  goldbedachte  Nationalheiligthum 
des  Jupiter  selbst,  in  seiner  eigenen,  wie  in  der   es  um- 
gebenden   reichen  Schönheit    auf    den    letzten    Neubau 
unter  Domitian  hinweisend  (vgl.  beifolgende  Nachbildung). 
Nicht  minder    günstig   ist,    dass  im  Südosten    dem 
Beschauer    das  Hauptforum    der    Stadt   unmittelbar    zu 
Füssen  liegt,    somit    deutlich  erkennbar    in    seinen    ein- 
zelnen, grösstentheils   geschichtlich  bedeutsamen  Gebäu- 
den   und  Monumenten,   wie    dem  Tullianum,    der    Curia, 
der    Basilica    Aemilia ,    dem   Cäsartempel ,    dem   Vesta- 
heiligthum ,    dem  Castortempel,    der    Basilica  Julia    und 
dem    Triumphbogen    des    Septimius    Severus ,    während 
weiterhin  über  das  Forum  hinaus  an  der  Sacra  Via  der 
Faustinentempel    von  der  noch  im  Bau  begriffenen  und 
erst  später  unter  Constantin's  Namen  geweihten  Maxentius- 
Basilica,  der  Tempelcomplex  der  Venus  und  Roma  neben 
dem  Titusbogen  aber  vom  flavischen  Amphitheater,  dem 
sog.    Colosseum,    überragt    werden.      An    der    Südecke 
des    Forums    steigt    dann    der   Palatinus    an,    in    seinen 
schroffen  Tuf-Substructionen    sich  scharf  abhebend    von 
der  vorliegenden  Niederung  des  Vicus  Tuscus   und  des 
Velabrum.     Noch    ist    die   Entfernung    vom    Beschauer 
nicht  zu  gross,  um  nicht  aus  der  Masse  von  Gebäuden, 
in  welcher  die  Schicksalsfäden  der  antiken  Welt  während 
der    ganzen  Cäsarenzeit    zusammenliefen ,    die  einzelnen 


Theile  sondern  und  damit  ein  Bild  jenes  Palatiums  ge- 
winnen zu  können,  das  allen  Fürstenhäusern  der  Folge 
bis  auf  den  heutigen  Tag  den  Namen  gab. 

In  breiter  und  belehrender  Anschaulichkeit  reihen 
sich  dann  östlich  und  nordöstlich  zu  unseren  Füssen 
die  Prachtanlagen  der  Kaiserfora:  das  des  Cäsar,  jetzt 
nur  noch  der  Lage  nach  bekannt,  anstossend  das  Forum 
Augusti,  nach  dem  noch  jetzt  in  ansehnlichen  Ruinen 
erhaltenen  Marstempel  auch  Forum  Martis  geheissen,  das 
des  Nerva,  von  dem  erst  im  16.  Jahrhundert  abge- 
brochenen Tempel  auch  Minervaforum  genannt,  das  des 
Vespasian  mit  dem  Paxtempel,  jetzt  völlig  verschwunden, 
und  endlich  das  bedeutendste  von  allen,  das  Forum 
Traianum,  von  dessen  Resten  bekanntlich  ein  grosser 
Theil  blossgelegt  ist,  während  die  Traiansäule  noch  jetzt 
in  ihrer  vollen  Höhe  von  30  m  in  die  Lüfte  ragt.  Von 
all  diesen  Forum-Anlagen,  das  Forum  Romanum  einge- 
schlossen, ist  wenig  conjectural  und  die  allenfalls  mög- 
liche Abweichung  von  der  einstigen  Wirklichkeit  jeden- 
falls verschwindend. 

Die  jenseits  der  Kaiserfora  sichtbare,  zwischen  die 
Hügelzungen  des  Quirinalis ,  Viminalis  und  Esquilinus 
einschneidende  Niederung  bildete  einst  einen  zwar  dicht 
bevölkerten,  aber  an  öffentlichen  Gebäuden  ärmeren 
Stadttheil.  Er  liegt  uns  zu  ferne  und  zu  tief,  um  uns 
zu  der  Frage  zu  reizen,  in  wie  weit  die  dargestellte 
ideale  Reconstruction  dem  einstigen  Bestände  der 
Häusermassen  entspricht.  Sowohl  der  Lage  und  Gestalt 
nach  ohne  allen  Zweifel 
den  betreffenden  Kaiser- 
bauten entsprechend , 
sind  aber  die  hervor- 
ragenderen Gebäude  auf 
den  Hügelrücken  selbst, 
die  Thermen  des  Titus 
und  die  Portikus  der 
Livia,  die  Thermen  des 
Diocletian  und  jene  des 
Constantin ,  sowie  der 
riesige  Sonnentempel  des 
Aurelian.  Bei  der  ver- 
hältnissmässig  grosse 
Entfernung  dieser  An- 
lagen ist  es  von  Vortheil, 
dass  das  städtische  Ter- 
rain   in    den    genannten 


Aus  der  Gruppe  der  Krieger 
im  Vordergrund. 
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Höhenzügen  gegen  Ost  und  Nordost  nicht  unbeträchtlich 
sich  hebt,  und  sonach  die  Gebäudekörper  klar  hervor- 
treten lässt. 

Gegen  Norden  lässt  der  unmittelbar  nahe  Juno 
Moneta-Tempel  rechts  nur  mehr  einen  Theil  der  Region 
Via  Lata  und  den  abschliessenden  Villenhügel  Pincius 
sehen,  links  dagegen  ein  Stück  der  Via  Lata  (Corso) 
selbst  und  weiterhin  die  fast  ununterbrochenen  Kaiser- 
bauten des  Marsfeldes.  Der  Kundige  wird  nicht  müde 
werden ,  in  diesem  überreichen,  vom  Mausoleum  des 
Augustus  bis  zum  Theater  des  Marcellus  reichenden 
Viertel  des  ganzen  Rundgemäldes  die  ihm  aus  den  Ruinen 
bekannten  Ueberreste  aufzusuchen,  an  den  nächstge- 
legenen und  darum  übersichtlichen  Bauten,  wie  dem 
Circus  Flaminius,  der  Porticus  der  Octavia  u.  s.  w.  aber 
den  Genuss  mit  Belehrung  verbunden  finden.  Entzückend 
ist  endlich  der  Blick  westwärts  über  die  Tiberinsel  hin- 
weg nach  dem  Janiculus,  wie  nordwestlich  nach  dem 
Mausoleum  Hadrian's  (Engelsburg)  und  den  vaticanischen 
Gärten. 

Dass  aber  das  Ganze  nicht  blos  doctrinär,  nicht 
blos  für  den  Geist,  sondern  auch  für  das  Auge  über- 
zeugend, ein  herzerfreuendes  Kunstwerk  im  vollen  Sinne 
wurde,  dafür  sorgte  die  Malerei.  Es  war  für  den  Archi- 
tecten  ein  nicht  genug  zu  preisendes  Glück,  als  Ge- 
nossen des  grossen  Werkes  in  der  Person  A.  Wagner' s, 
Professor  der  Historienmalerei  an  der  k.  Academie  zu 
München,  einen  Meister  zu  finden,  welcher  der  Aufgabe 
gewachsen  war,  den  Schauplatz  im  vollen  Lichtglanz 
des  südlichen  Klima's  als  vollendete  historische  Land- 
schaft wiederzugeben.  Diesem  fiel  auch  die  Aufgabe 
ganz  zu,  den  schwerwiegenden  figürlichen  Theil  zu 
componiren. 

Die  Wahl  des  Stoffes  hiezu  konnte  nicht  lange 
zweifelhaft  sein.  Denn  wenn  es  von  vorneherein  fest- 
stand, als  zeitliche  Basis  der  Darstellung  den  Schluss 
der  Cäsarenepoche  zu  nehmen,  um  das  alte  Rom  in 
seiner  endgültigen  Entwicklung  wiedergeben  zu  können, 
so  musste  sich  speciell  die  constantinische  Zeit  als  der 
Wendepunkt  vom  Wachsen  der  Stadt  zu  deren  Verfall 
empfehlen.  Denn  durch  die  Verlegung  des  Reichs- 
mittelpunktes und  Herrschersitzes  nach  Byzanz  war  der 
Rückgang  nicht  blos  besiegelt,  sondern  machte  auch  so 
reissende  Fortschritte,  dass  sich  das  Bild  der  Herrlichkeit 
des  cäsarischen  Rom  nur  zu  bald  in  der  traurigsten 
Weise  trübte.    In  einer  früheren  Zeit  aber  hätte  mancher 


wichtige  Bestandtheil  der  Gestaltung  Roms,  wie  z.  B.  die 
Basilica  und  die  Thermen  des  Maxentius  (Constantin's) 
wegbleiben,  somit  an  die  Stelle  von  hervorragenden,  aus 
den  Ruinen  bekannten  Monumenten  Unbekanntes  oder 
Unsicheres  des  früheren  Bestandes  gesetzt  werden  müssen. 
War  aber  einmal  diese  Reichsperiode  gewählt,  so  bot  sich 
als  würdigster  Moment  derselben  das  epochemachende 
Ereigniss  des  Sieges  Constantin's  an  der  milvischen 
Brücke  oder  vielmehr,  da  die  Scene  in  der  Stadt  selbst 
spielen  musste,  der  Triumpheinzug  des  Siegers  nach 
dem  Untergange  des  Maxentius  von  selbst  dar. 

Freilich  ist  dieser  Triumphzug  durch  keine  gleich- 
zeitige Nachricht  bezeugt,  da  ja  der  Biograph  des 
Kaisers,  der  Bischof  Eusebius,  kein  Interesse  daran  haben 
konnte,  Constantin's  Festopfer  im  capitolinischen  Jupiter- 
tempel der  Nachwelt  zu  überliefern.  Allein  deutlicher 
als  alle  Ueberlieferung  spricht  der  vollkommen  erhaltene 
Triumphbogen  Constantin's,  Jedermann  wohlbekannt  und 
in  seiner  merkwürdigen  Dedicationsinschrift  oft  be- 
sprochen. Er  lässt  durch  seine  Lage  beim  Colosseum 
sogar  schliessen,  dass  der  Zug  die  heutige,  zwischen 
Palatin  und  Cälius  gelegene  Via  di  S.  Gregorio,  deren 
Abschluss  der  Bogen  schmückt,  entlang  ging,  und  dann 
auf  der  Sacra  Via  sich  durch  den  Titusbogen  über  die 
Velia  nach  dem  Forum  Romanum  bewegte,  wo  jeden- 
falls kurzer  Halt  zum  Zweck  der  kaiserlichen  Allocution 
gemacht  wurde ,  wie  ein  Friesrelief  des  Triumphbogens 
in  wünschenswerthester  Anschaulichkeit  beweist.  Unser 
Künstler  wählte  jedoch  nicht  diesen  Stillstand,  sondern 
den  weiteren  Verlauf,  nemlich  die  Ankunft  des  Kaisers 
am  Fuss  des  Tempelhügels  und  den  Empfang  desselben 
durch  den  Senat,  was  eine  eingehendere  und  deutlichere 
Darstellung  des  Vorgangs  wegen  der  Nähe  des  Inter- 
montiums  und  der  Tempeltreppe  ermöglichte.  Doch 
hätte  der  Triumphzug,  obwohl  in  der  bedeutenden  Er- 
streckung vom  Titusbogen  bis  zum  Jupitertempel  ausge- 
dehnt und  durch  das  zuschauende  Volk  vermehrt,  nicht 
ausgereicht ,  das  ganze  Stadtbild  allseitig  zu  beleben. 
Denn  es  musste  sich  dieser  Vorgang  doch  ausschliessend 
an  der  Südseite  der  Burg  abspielen ,  während  für  die 
nördlichen  Stadttheile  um  so  weniger  abfiel ,  als  sie 
naturgemäss  während  des  Festzuges  verödet  waren. 
Der  Künstler  hat  daher  rings  um  den  Standpunkt  des 
Beschauers  und  noch  an  dem  Rand  des  Burghügels  selbst 
verschiedene  Gruppen  vertheilt,  welchen  das  Doppel- 
verdienst nicht  abzusprechen  ist,  dass  sie  keineswegs  als 
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müssige  Lückenbüsser ,  sondern  in  wohlverstandenem 
Bezüge  zu  der  Hauptscene  ausgewählt  und  vortrefflich 
gemalt  sind.  Die  Gruppe  der  fanfarenblasenden  Tibicines 
der  kaiserlichen  Garde ,  welche  sich  an  der  Stelle  des 
heutigen  capitolinischen  Museums  um  die  Statue  der 
Roma  schaaren,  gehört  eigentlich  noch  zur  Hauptscene. 
Auch  das  reizvolle  Zelt  der  Kaiserinnen ,  welches  auf 
einer  zur  Tribüne  umgewandelten  Bastion  der  Arx  an- 
gebracht ist,  schliesst  sich  unmittelbar  an  den  Festzug 
und  steht  auch  sonst  durch  den  verschiedenen  Antheil 
der  Damen  des  Hofes  nicht  blos 
mit  dem  Aufzuge  des  Kaisers, 
sondern  auch  mit  der  im  Ta- 
bularium  aufgestellten ,  durch 
Constantin  befreiten  Christen- 
gemeinde in  ansprechender  Be- 
ziehung. Auch  der  höchst 
lebendig  dargestellte  Act  der 
Niederreissung  einer  Bronze- 
statue des  getödteten  Kaisers 
Maxentius  erscheint  durch  die 
Aufregung  und  die  Umstände 
des  Momentes  ebenso  gerecht- 
fertigt, wie  das  Festopfer  der 
Suovetaurilien  vor  dem  Tempel 
der  Juno  Moneta  oder  die  ex- 
cistate  Gebahrung  etlicher  Prä- 
torianer,  welche  die  Katastrophe 
an  der  milvischen  Brücke  zwar 
überlebt  haben,  aber  ihrer  Haut 
noch  keineswegs  sicher  sind. 
Man  kann  daher  sagen ,  dass 
auch  der  figürliche  Theil  im 
Ganzen  wie  im  Einzelnen  von 
entschieden  historischer  Bedeut- 
samkeit und  nach  Wahl  wie  Umfang  den  panoramatischen 
Anforderungen  ebenso  entsprechend  ist,  wie  er  durch 
seine  verständnissvolle  Conception  und  künstlerische 
Ausführung  auf  ebenbürtige  Höhe  mit  der  Darstellung 
der  Stadt  steht. 

Wenn  etwas  die  volle  Illusionswirkung  und  den 
Glauben  an  die  absolute  Wahrheit  des  Dargestellten 
beeinträchtigt,  so  ist  es  die  allzuwohl  conservirte  Er- 
scheinung fast  aller  monumentalen  Architecturen,  welche, 
soweit  sie  schon  dem  augusteischen  Zeitalter  angehören, 
in  den  drei  Jahrhunderten    ihres  Bestehens   schon  mehr 


Studie  zur      Roma  > 


Beschädigungen  und  Verwitterungen  erfahren  haben 
dürften,  als  auf  dem  Bilde  wahrzunehmen  ist.  Dieser 
Mangel  an  pittoresker  Patina  liegt  nun  freilich  in  der 
Genesis  unseres  Gemäldes ,  welches ,  von  der  architec- 
tonischen  Reconstruction  ausgehend,  die  Architectur  von 
Haus  aus  in  so  academischer  Vollkommenheit  gab,  dass 
es  dem  Maler  schwer  ward,  in  der  Ausführung  die  Spuren 
der  Zeit  genügend  zu  berücksichtigen.  Es  ist  indess 
überhaupt  kaum  möglich,  bei  einer  von  der  Natur  nicht 
vorgebildeten  Darstellung  ganz  über  einen  gewissen  idealen 

Habitus  hinaus  zu  kommen  und 
alle  die  Zufälligkeiten  zu  be- 
achten, welche,  wie  z.  B.  die 
Rauchentwicklung,  das  Bewohnt- 
sein einer  Stadt  verrathen. 

Doch  was  sollen  Bemerkungen 
und  Bemängelungen  so  klein- 
licher Art  bedeuten  gegenüber 
einer  so  grossartigen  Lösung 
eines  schwierigen  panoramati- 
schen Problems ,  einer  gegen- 
seitig so  durchaus  ebenbürtigen 
Doppelleistung  zweier  Kräfte, 
die  ihres  Gleichen  für  den  vor- 
liegenden Fall  wohl  schwerlich 
finden  Hessen.  Verfasser  dieses 
kann  sich  nur  anschliessen  an 
die  Worte  des  grössten  zeit- 
genössischen Kenners  der  ewigen 
Stadt,  Fcrd.  Gregorovius.  welcher 
in  einem  an  Professor  Bülilmann 
gerichteten  Schreiben  vom  S.Juli 
1 888  ,  dessen  Veröffentlichung 
er  freundlichst  gestattet  hat, 
in  denkwürdiger  Weise  sich  also 
über  das  Werk  aussprach : 

....  Meine  Erwartungen  sind  weit  über- 
troffen worden.  Der  Gegenstand  an  sich  ist  sicher 
einer  der  grossesten ,  vielleicht  geradezu  der 
grosseste  und  erhabenste,  der  bisher  in  einem 
Rundgemälde  behandelt  worden  ist.  Seine  Dar- 
stellung setzte  für  den  Künstler  die  grundlegende 
Arbeit  des  Architecten  voraus,  und  zwar  eines 
gelehrten,  welcher  mit  der  römischen  Topogra- 
phie und  Ikonographie  vollkommen  vertraut  ist. 
Dass  Sie  das  sind,  und  dass  Sie  durchaus  wissen- 
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schaftlich  zu  Werke  gegangen  sind,  wird  und  muss 
jeder  Kenner  auf  diesem  Gebiete  zugestehen. 

Es  ist  hier  auch  das  rechte  Maass  eingehalten 
worden.  Indem  Architect  und  Maler  in  Folge 
des  gewählten  Standpunktes  darauf  verzichten 
mussten,  die  Ungeheuern  Massen  des  bürgerlichen 
Stadtkörpers  auszubreiten,  haben  sie  im  Wesent- 
lichen und  wirkungsvoll  dargestellt,  was  die 
Hauptsache  sein  musste:  Das  monumentale 
Rom  . .    . 

Rafael  wollte  in  seinen  letzten  Jahren  das 
antike  Rom  bildlich  restauriren:  ich  glaube, 
selbst,  er  würde  an  Ihrem  und  Herrn  Wagners 
Stadtgemälde  viel  mehr  zu  loben  als  zu  tadeln 
finden.  Wir  Heutigen  besitzen  diese  wunder- 
baren Mittel  der  Reproduction,  welche  die  Re- 
naissance nicht  gekannt  hat . .  .      Wir  Heutigen 


haben  auch  durch  die  lange  Reihe  genauester 
römischer  Localforschungen  eine  Anschauung 
der  Totalität  Roms  gewonnen,  die  der  historischen 
Naturwahrheit  wissenschaftlich  näherkommt,  als 
diejenige  der  Gelehrten  und  Kunstler  der  Zeit 
des  Bramante,  des  Flavius  Blondus  und  noch 
des  Nardini. 

Ich  höre,  dass  der  Eindruck  des  Rundbildes 
im  grossen  Publikum  ein  starker  und  sehr  gün- 
stiger ist.  Jedenfalls  wird  dieses  mehr  als  die 
banale  Neugierde  befriedigen.  Auch  von  den 
trefflichen  Künstlern  werden  Kenner  zu  urtheilen 
haben,  dass  sie  auf  der  Höhe  der  perspectivisch 
und  malerisch  sehr  schwierigen  Aufgabe  standen. 
So  haben  Sie  Beide  ein  Ganzes  geschaffen,  bei 
welchem  Wissenschaft  und  Kunst,  wie  nicht  oft, 
eine  glückliche  Verbindung   eingegangen  sind. 

F.  v.  Reber. 


KÜNSTLERISCHE   BEIGABEN. 


Den  Menschen  innerhalb  jener  Sphären  bildlich  wieder- 
zugeben, innerhalb  welcher  sein  Gedankengang,  seine 
Thätigkeit,  sein  ganzes  Thun  und  Lassen  sich  bewegt,  das 
ist  ein  Grundsatz,  der  zwar  an  sich  nicht  ganz  neu,  doch 
in  vermehrter  und  verbesserter  Auflage  den  künstlerischen 
Bestrebungen    unserer    Zeit    als    Richtschnur    gegeben 
worden  ist.    Wie  es  nun  in  solchen  Fällen  immer  geht, 
wollen   die   Einen    sich    dieser   Schnur    noch    nicht    an- 
bequemen, Andere  hauen  über  die  Schnur  und  wenigen 
Auserwählten    ist   es  gegönnt,  den  Nagel  auf  den  Kopf 
zu    treffen.      Ein    Brotiwer,    ein    Breughel,    ein    Teniers 
schilderten     das    Kneipenleben     ihrer    Landsleute,     der 
Bauern,  Matrosen    und  Saufbolde,   gewiss   mit  einer  In- 
timität   und    Wahrheitsliebe,     die    Nichts    zu    wünschen 
übrig  lässt,  es  sei  denn,  dass  vielleicht  unsere  modernsten 
Hypernaturalisten   finden,    das    sei    alles    noch    zu    con- 
ventionelle  Mache,  zu  sanfte  Art,  das  eigentliche  wahre 
Leben   zu  schildern.     Ja,    solche   Käuze    muss   es   auch 
geben,    sonst   stürbe  ja  doch  der  Humor  nicht  aus,  der 
an  jeder    unfreiwilligen  Carricatur    hängt    und    sie    stets 
zum    dankbaren    Sujet    für    zeitgenössische    Humoristen 
macht.    Was  radical  ist,  das  kann  einzig  und  allein  seine 
Rechte  geltend  machen,  wenn  immer  und  immer  wieder 


das  Kind    mit    dem  Bade    ausgeschüttet   wird.     Köstlich 
ist    es    in    solchen    Fällen,    wie    das    Beispiel   Anderer 
herbeigezogen  und  zum  triftigen  Grunde  eigenen  Handelns 
gemacht  wird.     Das  nennt  man  im  künstlerischen  Leben 
«aus    Ueberzeugung»    die  Anschauung    wechseln.      Die 
Namen   grosser  Revolutionäre,   wie  Courbet,  Millet  und 
Anderer  werden  auf  die  Fahnen  geschrieben.    Ja,  —  es  ist 
mehr  denn  einmal  in  der  Weltgeschichte  vorgekommen, 
dass  die  Namen  verstorbener  Heroen  und  grosser  Geister 
einem  späteren  Geschlecht  als  Pallium  dienen  sollten  und 
in  der  Stunde  der  Probe   dann  einfach  versagten.     Das 
war  gewiss  schnöde  von   diesen  Geistern,   dass  sie  sich 
nicht  in  Reih  und  Glied  mit  den  Epigonen  stellten  oder 
diese  wenigstens  ein  wenig  stützten,  wenn  die  Knie  ins 
Zittern    geriethen.      Dass   Künstler,    wie    die   zwei   Vor- 
genannten,   und    eine  ganze   Reihe    ihrer  Zeitgenossen, 
eben  doch  Künstler  von  Gottes  Gnaden,  und  aus  eigener 
Ueberzeugung  auf  den  ihnen  eigenthümlichen  Standpunkt 
gekommen    waren,    das  wird  zuweilen   von  denen  über- 
sehen, die  nach  dem  bekannten  Spruche :   &  Und  wie  er 
sich  räuspert »  etc.  einen  Riesenanlauf  zu  selbstständigen 
Unsterblichkeits  -  Bestrebungen     nehmen.       Dem     Einen 
glückt's  unter  Umständen  bei    den  oberen  Zehntausend, 
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dem  Anderen  beim  Volk  und  dem  Dritten  wenigstens 
in  der  Verwandtschaft,  unter  Vettern  und  Basen,  die 
sich  im  fahlen  Scheine  einer  je  nach  Umständen  viel- 
leicht ein  wenig  strahlenden ,  aber  kaum  erwärmenden 
Sonne  glücklich  fühlen.  Dergleichen  Familienkünstler, 
die  als  bekrönende  Figur  des  Hausaltares  angebetet  und 
verehrt  werden,  sie  gehören  in's  Capitel  der  künstlerischen 
Schuster,  die  mit  Eifer  und  Fleiss  hämmern,  Tag  und 
Nacht  unverdrossen  Pechdraht  und  Sohlleder,  Farben 
und  Leinwand  verarbeiten,  als  höchstes  Ideal  sich  einen 
Normalleisten  gebildet  haben  und  über  diesem  nun  ver- 
gnüglich ihre  Stoffe  erträglich  gestalten.  Sie  speciell 
haben  manchmal  den  grössten  Zulauf,  das  steht  ausser 
Zweifel;  denn  neben  dem  wirklichen  Können  giebt  es 
noch  eines,  das  eingebildete,  das  einem  von  Andern  so 
lange  zugesprochen  wird,  bis  man  glaubt,  es  sei  wirklich 
da.  Gesellschaften  für  Versicherung  auf  gegenseitigen 
Unsterblichkeitscultus  existiren  überall  da,  wo  Menschen 


das  Zeitwort    «streben»  unablässig  conjugiren,   das  ist  eine  be- 
kannte Geschichte,    und  welcher  einigermassen  Gewaltige  in 
Turkestan,    Persien  und  Indo-Germanien   suchte    nicht    für 
sich  solche  eigene  Satrapien  zu  bilden  !    Dass  es  in  der 
Künstlerwelt  ebenso  sei,  nun  —   das  soll  damit  nicht 
gesagt  sein,  indessen  liebt  es  bekanntermassen  die 
Welt,  das  Strahlende  zu  schwärzen,  und  so  mag's 
denn  vielleicht   auch   da   sein.     Einer  bildet  sich 
seinen  Hof  mit  Liebenswürdigkeit,   die  bekannter- 
massen  in   unblutigen  Kämpfen   das   beste  Mittel 
ist,    Gefangene   zu    machen;    ein  Anderer   fesselt 
gleichgesinnte  Seelen  durch  wahrhaft  antediluvianisch-massives 
Auftreten,  ein  Dritter  hat  vielleicht  Vettern  oder  gar  Basen, 
die  im  ehelichen  Beichtstuhl  beim  Herrn  Gemahl,  dem  Herrn 
—  nun  sagen  wir  einmal  —  « Rath  »  allerlei  durch- 
zudrücken verstehen,  kurzum,  ein  Jeder  arbeitet 
mit  den  Mitteln,  die  ihm  zu  Gebote  stehen  und 
wenn    er    diese    klug    auszunützen    versteht,    so 
sagt  ihm  die  Welt :   i  Du  bist  ein  Mann  comme 
il  faut. 

Uebrigens  —  culturschildernde  Aufsätze  zu 
schreiben,   das    ist    eigentlich    der  Zweck  vor- 
liegender Zeilen  nicht,  vielmehr  handelt  es  sich 
ja  doch  um  den  bildlichen  Schmuck,  der  den  Erst- 
lingsgang des  jungen   Unternehmens  begleitet 
und  da  sei  es  denn  gestattet,  auf  Das  zurück- 
zukommen, was  den  Eingang  zu  diesen  Zeilen 
bildete,  nämlich  die  neue  Auflage  des  Grund- 
satzes, dass  man  den  Menschen,  soweit  er  als  künstlerisches 
Sujet  verwerthbar  ist,  in  Verbindung  mit  jenen  Dingen  auf- 
zufassen habe,  welche  bestimmend  auf  seinen  Ideengang, 
auf  sein  Aeusseres,  auf  sein  Gebahren  einwirken.   Dass  das 
einzig  und  allein  zum  rechten  Ziele  führe,  ist  klar,  und  da 
man  nun  im  Allgemeinen  leichter  nach  dem  Leben  studirt 
als    nach    einer   Beschreibung,    die   vielleicht   selbst    von 
einem    längst    Verstorbenen    herrührt,    so    ist    es    wahr- 
scheinlich ,    dass    Schilderungen ,    die    aus    eigener    An- 
schauung hervorgehen,  die  meiste  Möglichkeit  wirklichen 
wahren  Empfindens  in  sich  tragen.    Damit  sei  nicht  ge- 
sagt,  dass    man   alle  Costümkasten   dem  Feuer  überant- 
worten solle,    wo  käme    man    denn  sonst   bei  Künstler- 
bällen und  Festen  ähnlicher  Art  hin!  —  Aber  wie  diese 
Dinge   nur  für   wenige    Stunden    den   Menschen  unserer 
Tage  umhüllen  und  er  am  nächsten  Morgen  ganz  selbst- 
verständlich  wieder  nach    dem  gewohnten  Habit  greift, 
so   ist   es    mit    der    Costümmalerei,    wenn   sie   blos    den 
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Zweck  hat,  die  Leute,  die  Modelle  etwas  gefälliger  zu 
kleiden  als  die  Mode  unserer  Tage  ihnen  das  erlaubt. 
Im  grossen  Ganzen  sucht  ja  die  Welt  ihren  Bildungs- 
drang nicht  an  der  Quelle,  an  den  Originalen  zu  stillen; 
sie  liebt  es  mehr,  sich  dergleichen  Speise  in  verkautem 
Zustande  verabreichen  zu  lassen.  Hat  sie  dieselbe  dann 
geschluckt,  so  träumt  sie  von  eigenen  Errungenschaften 
in  Sachen  des  Geschmackes.  Darüber  giebt  es  auch 
ganz  gute  Bücher,  in  denen,  wie  bei  Knigge's  «Umgang 
mit  Menschen»,  klar  und  deutlich  Grenzen,  Begriffe  und 
Grundlagen  des  Geschmacks  und  seines  Antipoden 
paragraphenweise  in  handlicher  Art  wiedergegeben  sind, 
beim  Studium  nicht  allzuviel  Kopfzerbrechens  machen 
und  den  Autoren  millionenfachen  Dank  der  hilfs- 
bedürftigen Menschheit  vom  Backfisch  bis  zum  Jubel- 
greis einbringen.     Wohl    ihnen,    sie    setzen  sich  schon 


bei    Lebzeiten    durch     ungezählte    Auflagen    papierene 
Monumente,    von   denen   allerdings   nicht  vorauszusehen 
ist,    ob  ihnen  eine   spätere  Generation  nicht  den  Werth 
von  Makulatur   zuerkenne.     Nun    hat    es  aber   auch  zu 
allen  Zeiten  Leute  gegeben,    welche  das  Rechte  fanden 
kraft  der  ihnen  innewohnenden  Begabung.    Nicht  schön- 
färberisch,    ebensowenig     gegentheilig    schauten     oder 
schauen  sie  die  Natur  an,  die  ihnen  überall  des  Schönen 
eine  Menge   bietet.     Uebrigens  —  wenn    der   Ausdruck 
nicht  schon  zu  sehr  abgegriffen  wäre  und  der  Autoritäts- 
glaube in  unseren  Tagen   (wenigstens  dem  Vergangenen 
gegenüber)    nicht    tagtäglich    angefeilt,    angehackt,    be- 
worfen,    beschmutzt    würde,    so    dürfte    ein    Wort    des 
natürlich  eigentlich  ganz  «überwundenen»  Goethe,  jenes: 
« Greif  nur   hinein   in's  volle  Menschenleben  —  Wo  du 
es    packst,    da    ist    es    interessant),    hier   vielleicht  An- 
wendung finden ;  aber  so  etwas  ist  ja  wie  gesagt  viel  zu 
banal  für  unsere  Tage,    in  denen  merkwürdigerweise  die 
Grössten   immer  noch   eine  gewisse  Achtung   vor   Dem 
empfinden,  was  auch  früher  für  wirklich  edel  und  schön 
galt,    während     die    Mittleren     und    Kleinen    durch    ihr 
Massenconcert  das  Geschrei  des  Tages  so  recht  in  den 
Vordergrund  zu  rücken  verstehen.    Item,  jetzt  muss  ich 
zur  Sache  kommen,  und  diese  Sache  ist  eine  «  Kartoffel  - 
ernte»   von  Ludwig  Knaus.     Was  hätten  die  ehrbaren 
Ritterfräulein    und   sehnsüchtigen    Ritterknaben,    welche 
im  Zeitalter  einer   total    falschen  Romantik   so  stark  auf 
grossen  wie   auf  kleinen  Leinwanden   und   anderen  Mal- 
flächen    herumgeisterten ,      wohl    dazu     gesagt ,     wenn 
ihnen   ein   solcher  Wechsel   der  Anschauung   im   Kopfe 
der   Besten    prophezeit   worden   wäre?      Es   giebt   auch 
heute   noch    eine    ungezählte  Masse  von  Menschen,   die 
es  als  ein  ängstlich    zu  hütendes  Eigenthumsrecht   deut- 
scher Nation   anschauen,    dass  ja   der  Duft    der  traditio- 
nellen Romantik   um  nichts   geschmälert  werde,   ja.  die 
in  ihren  Träumen  bei  wacher  und  schlafender  Zeit  noch 
immer  coquettiren   mit  jenem  Mittelalter,    das  etwa  dem 
Originale  glich  wie  die  romanhaften  und  edlen  Indianer- 
häuptlinge  in    allerlei   Jugendschriften    den    diebischen, 
schonungslos  mordenden,  jeglicher  Cultur  sich  entgegen- 
stemmenden    Originalen    gleichen.      Nun,    Vorrecht    ist 
Vorrecht,    das    muss   man   hüten;    desswegen  haben  wir 
vollen  Grund  stolz  zu  sein  auf  Errungenschaften  wie  z.  B. 
den  Racenhass,    für   den  wahre  Ehre,    eigentliches    Ver- 
dienst nur   Begriffe,    nicht    factisch    vorhandene    Eigen- 
schaften sind,  und  Aehnliches  mehr. 
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Knaus ,  dem  sicherlich  vom  specifisch  deutschen 
Empfinden  nur  das  Gute  innewohnt,  hat  vor  Allem 
während  eines  achtjährigen  Aufenthaltes  in  Paris 
(1852 — 1860)  jenen  Geist  eingesogen,  der  wie  Sonnen- 
schein das  Reifen  bewerkstelligt,  ohne  am  Organismus 
anders  denn  läuternd  zu  wirken.  Er  ist  dort  kein  ein- 
seitig auffassender  Nachahmer  geworden ,  wie  viele 
unserer  modernen  Kunst-Pioniere,  vielmehr  hat  sich 
das  ihm  innewohnende  Element  unter  fremdem  Einflüsse 
erst  zu  jener  Höhe  gehoben,  die  aus  den  zahlreichen 
Werken  des  Meisters  spricht.  Seine  Gestalten  sind 
weder  bekleidete  Gliederpuppen,  noch  sind  es  schön- 
geistige Ackerbauern.  Auch  hat  er  es  nie  als  eine  der 
Lichtseiten  in  der  Malerei  angeschaut,  dass  der  Schmutz 
gerade  überall  als  das  erste  Characteristicum  anzu- 
schauen und  demzufolge  jedes  Thema  entsprechend  auf- 
zufassen sei.  Und  dennoch  sind  seine  Figuren  wahr. 
Es  fehlt  ihnen  der  Pathos,  der  ihnen  fälschlicherweise 
gar  so  oft  angedichtet  wird,  sie  sind  recht  und  schlicht, 
und  vor  Allem  hängt  ihnen  Eines  an :  sie  sind  richtig 
gezeichnet,  in  den  Bewegungen  verstanden,  ohne  dabei 
von  den  Fieberflecken  einer  zelotisch  sich  geberdenden 
Evangelisten  -  Schaar  angesteckt  worden  zu  sein.  Sie 
wirken  wohlthuend,  um  es  mit  einem  Worte  zu  sagen. 
Und  wie  es  mit  seinen  lang  vorausgegangenen  Arbeiten 
in  dieser  Hinsicht  bestellt  ist,  so  ist  es  auch  mit  einem 
der  neuesten  Werke,  das  hier  wiedergegeben  ist.  Der 
Künstler  hat,  wie  es  das  Thema  mit  sich  bringen 
musste,  auf  all  Das  verzichtet,  was  dem  Bilde  ein  « com- 
ponirtes »  Aussehen  geben  konnte.  Es  sind  einzelne 
Figuren,  nicht  blos  interessante  Farbenflecke,  die  neben 
einander  hingesetzt  sind.  Dass  vorn  eine  jugendliche 
Mutter  mit  ihrem  reizenden  Sprössling  auf  dem  Arm  das 
Hauptinteresse  auf  sich  zieht,  während  weiter  rückwärts 
die  Grossmutter  einen  Augenblick  von  der  Arbeit  auf- 
schaut und  der  Vater,  der  Bauer,  ruhig  weiter  hackt, 
daneben  aber  Buben  und  Mädel  sich  an  einem  Kartoffel- 
kraut-Feuerlein erfreuen,  das  ist  eigentlich  nach  dem 
Sinne  Mancher  nicht  ganz  modern,  sonst  müssten  die 
Weiber  alle  so  ziemlich  in  einer  Reihe  knien,  zum  Theil 
violette  Kattunkutten  tragen  und  nicht  als  Menschen, 
sondern ,  wie  gesagt,  als  c  interessante  Farbflecken  s 
wirken.  Knaus  hat  das  Costüm,  das  ihn  zu  gar  manch' 
schöner  Schilderung  veranlasste,  das  der  s  Hozzen  » ,  aus 
dem  Schwarzwald  genommen.  Er  durfte  das  vor  Gott 
und  den  höchsten  Richtern  modernster  Kunstanschauunt: 


wagen,  denn  auch  dort  gedeihen  Kartoffeln,  also  giebt 
es  auch  Kartoffelernten,  und  dass  sich  die  Leute  zu 
solchem  Zwecke  nicht  in  andere,  als  ihre  malerischen 
Alltagscostüme  stecken,  dafür  darf  dem  Künstler  keine 
Schuld  beigemessen  werden.  Er  hat  es  halt  wahr- 
scheinlich so  gesehen  und  so  ist  denn  vorauszusetzen, 
dass  er  es  malerisch  fand,  sonst  hätte  er  es  wahrschein- 
lich nicht  gemalt.  Das  Bild  bedarf  absolut  keiner 
Erklärung,  denn  es  schildert  ganz  einfach  ein  Stück 
bäuerlicher  Thätigkeit  und  ist  im  Uebrigen  ein  Beweis 
für  die  Richtigkeit  der  Annahme,  dass  ein  jeglich  Ding 
seine  werthvollen  Seiten  habe,  vorausgesetzt  dass  man 
versteht,  sie  ihm  abzulauschen.  Dem  Künstler  darüber 
weitere  Lobeserhebungen  zu  zollen,  hiesse  Wasser  in's 
Meer  tragen. 

In  ganz  andere  Kreise  führt  das  ausserordentlich 
reizende  Bild  von  B.  de  Karlcn<szky  in  Paris.  Jenes 
Spazierensitzen,  wie  es  in  den  Squares  der  französischen 
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Hauptstadt ,     in    ihren    Gärten 
nahe    den    Tuilerien   und    dem 
Luxembourg  so  gerne  von  der 
Pariser    Welt    betrieben    wird, 
das  kennt  man  in    Deutsch- 
land,    ausser    in    den  Bade- 
orten,   wenig;    in    München 
^  schon  einmal  gar  nicht, 

ausser  von  Kindsmädeln, 
die  im  Schutze  Faschinen- 
messer oder  Schlepp- 
säbel tragender  Amör- 
chen  etwa  da  und  dort 
die  Ruhebänke  der  karg  ausge- 
theilten  öffentlichen  Anlagen  für 
sich  in  Beschlag  nehmen.  Es  hat 
etwas  ausserordentlich  Reizvolles, 
dieses  leichte  Conversiren  der 
Gruppen,  das  Flaniren  der  ele- 
ganten Welt,  die  da  im  spielenden 
Tone  der  Causerie  sich  über  die  evenements  du  jour, 
über  die  chronique  scandaleuse  und  andere  Dinge 
unterhält,  dieweilen  ringsum  die  Kinder  spielen  und 
sich  umhertummeln,  ein  Vergnügen,  das  ihnen  bei  der 
oft  geradezu  geistlosen  Anlage  neuer  Quartiere  unserer 
Städte  mehr  und  mehr  entzogen  wird.  Es  tritt  auch 
an  diesem  Bilde  so  recht  der  Zug  unserer  modernen 
Auffassung  hervor,  jenes  völlige  Beiseitelassen  von 
Dingen ,  die  man  «  Aufbau  »  ,  «  Linienführung  »  und 
ähnlich  nennt.  Es  ist  ein  Stück  Leben,  wie  es  sich 
alle  Tage  dem  Auge  beut  und  wie  es  auch  immer  Stoff 
genug  zu  künstlerischer  Durchbildung  bietet.  Dabei 
wirken  die  Gegenstände  bis  zu  jenem  Maasse  gleichwerthig, 
wie  es  in  der  Natur  der  Fall  ist  und  dennoch  ist  der 
Accent  unverkennbar,  der  auf  die  Hauptsache  gelegt 
ist.  Man  möchte  beinahe  an  zwei  Figuren,  wie  Clement 
de  Thauziat  und  Louis  H'erault  in  Ohnet  's  «  Volonte  » 
denken,  wenn  man  die  zwei  Elegants  sieht,  die  sich 
den  beiden  Damen  mit  jener  Geberde  des  Grusses 
nahen,  welche  bereits  das  Vorhandensein  gewisser  Be- 
ziehungen voraussetzt.  Und  diese  beiden  weiblichen 
Wesen  mit  der  schalkhaft  lächelnden  Miene !  Es  sind 
echte  Kinder  der  Madame  Lutetia,  graziös,  prickelnd, 
reizvolle  Erscheinungen,  voll  der  piquantesten  Coquetterie, 
womit  die  Natur  jene  liebenswürdigen  Geschöpfe  aus- 
gestattet   hat,     die     allerdings    von    Strickstrumpf   und 


Kochlöffel  nicht  eine  allzu  hohe  Meinung  hegen  oder 
am  Ende  Beides  nur  dem  Namen  nach  kennen.  Nicht 
minder  characteristisch  ist  die  rückwärtige  Gruppe  der 
Sesselvermietherin,  der  Kinderfrauen  und  Spaziergänger. 
Das  Landschaftliche  dabei  wirkt  bei  aller  Ausführung 
dennoch  einheitlich,  kurzum  das  Ganze  ist  ein  vollendetes 
Bild,  das  mit  dem  Vorzuge  einer  kräftigen,  jeder  Ton- 
losigkeit  fernbleibenden  Farbe  jenen  der  guten  Zeichnung 
vereinigt  und  ein  gesundes  Stück  Leben  unserer  Tage  so 
wiedergiebt,  wie  es  ein  Jeder  sehen  muss,  dessen  Augen 
nicht  mit  dem  grauen  Staar  falscher  Plein-air-Malerei 
behaftet  sind. 

Geistreich  und  liebenswürdig  wie  immer  hat  Fritz 
August  von  Kaulbach  in  München  die  Scene  aus  «  Mikado  i 
als  Thema  zur  Bemalung  eines  Fächers  gewählt ,  wo 
Yum-Yum,  Peep-Po  und  Pitti-Sing  singend  und  tanzend 
vor  die  Augen  des  Herrschers  (i.  Act,.  7.  Scene)  treten: 
« Three  little  maids  from  school  are  we  —  Pert  as  a 
school  girl  well  can  be  etc.  etc. »  Der  reizenden  musi- 
kalischen Composition,  die  keinen  Anspruch  auf  den 
Respect  erhebt,  wie  man  ihn  vor  classischen  Schöpfungen 
ex  officio  verspürt  und  sich  dennoch  die  Welt  im 
Sturme  erobert  hat ,  ohne  gerade  in  die  Rangstufe 
Offenbach 'scher  Kunstreiterei  zu  zählen,  hat  der  Künstler 
eine  malerische  Interpretation  verliehen,  die  keines  Com- 
mentares  bedarf,  sondern  in  selbstständiger  Weise  sich 
das  Wort  redet.  Humor  und  Witz  treten  dabei  in  eben 
demselben  Maasse  zu  Tage  wie  feine  malerische  Anschau- 
ung, die  sich  durch  so  unendlich  viele  der  Kaulback  'sehen 
Schöpfungen  zieht;  es  liegen  darin  die  gleich  anziehen- 
den Seiten,  wie  in  seiner  « Schützenliesel  >s  und  so  vielen 
anderen  Arbeiten :  zierliche  Gestaltung  des  Einzelnen 
wie  des  Ganzen  ohne  jeglichen  manieristischen  Misston. 
Es  ist  ein  Einfall,  aus  dem  nur  Der  etwas  machen  kann, 
dem  eben  die  Mittel  der  Darstellung  in  solchem  Maasse 
zu  Gebote  stehen,  wie  es  bei  Fritz  August  von  Kaulbach 
der  Fall  ist.  Da  hört  das  einseitig  genaue  Copiren  der 
Natur  vollständig  auf,  denn  es  gehört  zu  dergleichen 
Dingen  auch  ein  Etwas,  das  viele  unserer  Ganzmodernen 
aus  guten  Gründen  vom  Gebiete  der  Malerei  verbannt 
wissen  wollen,  nämlich  eine  gewisse  Portion  Phantasie, 
die  sich  auch  ohne  photographischen  Apparat  zweck- 
entsprechend auszudrücken  versteht. 

Localfarbe  im  besten  Sinne  genommen  hat  das  an 
sich  einfache  und  doch  ungemein  gross  wirkende  Bild  von 
Guglielmo  Ciardi  in  Venedig.     Der  Künstler  kennt    die 
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Lagune,  das  hat  er  mehr  denn  einmal  bewiesen.  Jener 
nördliche  Winkel  der  Adria,  da  die  Wellen  gegen  ein 
flaches  Gestade  sich  rollen  und  in  langen  weissen  Linien 
die  Grenze  bezeichnen,  wo  der  schlammige  Untergrund 
über  die  Fluthen  emporragt  zur  Zeit  der  Ebbe,  leicht 
von  Wasserwirbeln  überspült  ist  zur  Zeit  der  Fluth,  jener 
Meereswinkel,  hinter  dem  der  gewaltige  Wall  der  Julischen 
Alpen  aufsteigt,  er  ist  an  malerischen  Dingen  unendlich, 
unendlich  reich.  Die  gelben  Segel  der  Chioggioten 
leuchten  weither  über  die  silberig  zitternde  Fläche 
der  See,  welche  des  Himmels  leichtdunstiges  Blau  und 
die  schweren  weissen  Wolkenschiffe  wiederspiegeln,  die 
am  Firmament  dahinziehen,  langsam  wie  derTrabaccolo, 
wenn  seine  Segel  kaum  geschwellt  werden  vom  Greco. 
Zu  solcher  Stunde  weit,  weit  draussen  auf  den  Wassern 
dahinzugleiten,  wenn  leise  kosend  die  Wellen  an  des 
Bootes  Rand  vorüberziehen  und  kaum  eine  leichte 
Dunstschicht  die  Stelle  verräth,  wo  das  Heiligthum  des 
Evangelisten  Marcus   steht  oh  ,    das    ist  4  poesievoll 

und  schön.    Die  Luft  erzittert  vom  mittäglich 
Sonnenschein     und    über    die    schimmernd 
Fläche  tönt's  von  Weitem,  halb  verklinger 

Oh  Venezia  benedetta 
Non  ti  voglio,  non  ti  voglio  piü  lasciar ! 
Oh  Venezia  benedetta, 
La  regina,  la  regina  sei  del  mar. 

Das  hat  Ciardi  darzustellen  ver- 
standen und  damit  jene  schon  oft  aus- 
gesprochene   Wahrheit    bekräftigt,      dass 


der  Künstler,  wenn  er  an  die  Darstellung  von  Wirklich- 
keiten herantritt,  immer  Das  am  Besten  lösen  wird,  was 
ein  Stück  seiner  selbst  ist :  jene  Natur,  in  der  er  athmet, 
lebt  und  webt,  jene  Natur,  die  seine  intimste  Freundin 
geworden  ist  und  nicht  blos  Modell  steht. 

Urdeutsch  dagegen  ist  ein  Motiv  aus  Messerschmidt's 
(München)  Skizzenbuch,  die  Treppe,  die  durch  einen 
Wiesengrund  hinanführt  zur  obstbaumbestandenen  Berg- 
wiese ,  rückwärts  durch  malerisch  sich  aufbauende 
Häuser-Silhouetten  begrenzt.  Vom  nämlichen  Künstler 
rühren  die  beiden  Studien  zu  Reiterfiguren  her,  Studien 
zu  seinem  vortrefflichen  Bilde  :< Wallenstein's  Lager». 
G.  Papperitz  (München)  theilt  aus  dem  reichen  Schatze 
seiner  Arbeiten  zwei  reizende  Skizzen  mit.  Welches 
von  beiden  Wesen  wohl  die  grössere  Katze  sein  mag, 
wenn  sie  die  Krallen  zeigt?  Unverwüstlicher  Humor, 
wie  alle  seine  Arbeiten ,  begleitet  die  paar  kleinen 
reizenden  Vignetten  von  E.  Unger  (München),  der 
im  besten  Sinne  sein  künstlerisches  Schaffen  jenen 
Wesen  widmet ,  die  im  deutschen  Märchen  eine  so 
wesentliche  Rolle  spielen  und  die  Jlfori/z 
von  Schwind  in  unvergleichlicher  Liebens- 
würdigkeit und  Schönheit  zum  Gegen- 
stände seiner  poesievollen  Schöpfungen 
machte.  Freilich  —  Wichtelmännchen 
und  ähnliche  Geister  fliehen  vor  dem 
vollen  Lichte,  was  auf  französisch  — 
Plein-air  heisst. 

r>$}i)»y*  H.  von  Berlepsch. 
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FRAUEN  ALS  KUNSTKENNER. 


Im  Ausstellungsräume  eines  Kunsthändlers  standen  wir 
vor  einem  Bilde  Böcklin's.  Es  war  eines  jener  See- 
märchen, jener  Offenbarungen  aus  dem  Wunderreiche, 
das  auf  dem  Meeresboden  wirkt  und  schafft  und  nur  für 
Böcklin  sich  von  Zeit  zu  Zeit  auf  der  Oberfläche  sehen 
lässt:  Einige  unerhört  naturächte  Fabelwesen,  die  sich 
auf  einer  Klippe  herumräkelten ,  Gebilde  mit  thierischen 
Gelüsten  und  doch  mit  einem  Zug  von  Wehmuth  in  den 
grün  schillernden  Augen,  einer  süssen  Traumhaftigkeit 
trotz  der  gediegenen  Macht  ihrer  Körper.  Hinten  das 
endlose  Meer  —  endlos,  obgleich  der  Horizont  so  tief 
gewählt  war,  dass  man  das  Wasser  sich  selbst  bis  an 
den  Hals  reichen  spürte  und  die  Sturzwelle,  welche  eben 
aufstieg,  Beschauer  und  Beschaute  zu  ertränken  drohte; 
endlos,  obgleich  man  keine  Ferne  sah  und  nur  ein  Streif 
gelben  Lichtes  am  Ende  einer  schweren  Wolkenbank 
uns  belehrte,  dass  jenseits  der  Welle  auch  noch  eine 
Welt  sei. 

Der  weisse  Schaum  zog  wie  Marmor-Aderungen  über 
die  grau-grüne  anschwellende  Fluth,  der  Tang  des 
Meeres  leuchtete  in  Purpur  und  umkletterte  die  weiss- 
graulich  schillernden  Körper,  welche  aus  der  Tiefe  ge- 
heimnissvoll auftauchten.  Man  glaubte  das  Meer  zu 
riechen,  den  salzfrischen  Hauch  zu  schmecken ,  den 
lungenstärkenden  Athem  der  Brise  zu  fühlen.  Das 
sorglose  Volk  der  Seeungethüme,  das  sich  seines  bunten 
Felles,  seiner  Perlmutterschuppen  und  seiner  gewaltigen 
Gliedmassen  in  unbefangener  Lust  freute,  erweckte  die 
Sehnsucht  nach  der  Rührigkeit  der  menschlichen  Flegel- 
jahre, nach  den  Kraftäusserungen  des  Thieres  im  ge- 
sunden Menschen,  nach  einem  Recken,  Dehnen,  Baden, 
sich  Kugeln ,  —  ein  Zug  wohliger  Bestialität  ging  von 
dem  wunderbaren  Kunstwerke  aus. 

Das  Bild  hatte  eine  Anzahl  Beschauer  angelockt 
und  wurde  eifrig  besprochen. 

« Sirenen  sind  es  nicht !  »  sagte  ein  Herr  mit  der 
Brille,  nachdem  er  lange  Zeit  fast  mit  der  Nase  auf  der 
Leinwand  herumgewischt  hatte ;   «  es  fehlen  die  Krallen.  » 

«  Es  werden  wohl  Nixen  sein  1  »  sagte  der  Bankier. 

«  Nixen  sind  blond  und  lieblich  »,  wurde  er  belehrt, 
«  sie  sind  auch  Gebilde  des  Nordens  und  diese  Colosse 
machen  doch  einen  recht  südlichen  Eindruck.  Ja,  ja  — 
so   ist  Böcklin   einmal :    Immer    eine    gewaltsame  Origi- 


nalitätssucht!  Was  nutzt  der  Menge  ein  Bild,  das  selbst 
i  c  h  nicht  verstehe  1  » 

«  Mama :  ,  sagte  ein  Fräulein  mit  einer  Zeichen- 
mappc  unter  dem  Arm ,  «  mir  scheint,  die  Perspective 
ist  nicht  ganz  richtig.  Der  Augenpunkt  müsste  doch  wohl 
oberhalb  des  Wassers  liegen.  Die  Welle  kann  doch 
nur  etwa  drei  Fuss  hoch  sein  und  überschneidet  doch 
ganz  den  Horizont.  Ich  muss  einmal  Herrn  Müller, 
meinen  Zeichenlehrer,  fragen.  » 

« Vielleicht,  mein  Fräulein,  wurde  das  Bild  unter 
dem  Wasser  sitzend  gemalt  »,    sagte  der  Kunsthändler. 

«  Vortrefflich  1  So  wird  es  gedacht  sein  !  j  fiel  wieder 
der  Gelehrte  ein.  «  Damit  ist  denn  der  vollkommene 
Unsinn  constatirt.  Es  werden  eben  Absurditäten  mit 
Mühe  hervorgesucht  und  wir  sollen  über  sie  staunen. 
Thue  das,  wer  da  wolle,  ich  lobe  mir  die  alte  ideale 
Kunst ,  welche  einen  allgemeinverständlichen  Gedanken 
in  klarer  Form  zur  Anschauung  brachte.  Damals  strebte 
man  nach  Schönheit,  nach  jenen  unerreichbaren  Vor- 
bildern von  Hellas  und  Rom,  damals  galt  als  Ziel  der 
Künstler,  auf  sicherem  Wege  fortschreitend,  jenen  ewigen 
Vorbildern  sich  zu  nähern.  Die  Kunst  hatte  einen  logi- 
schen Aufbau  und  eine  klar  erkennbare  Richtung  — 
heute  macht  Jeder,  was  er  will,  und  da  Jeder  etwas 
Anderes  will,  macht  sich  nur  Der  einen  Namen,  der  an 
Absonderlichkeit  Alle  übertrifft.  Wir  sind  von  der  Gesetz- 
mässigkeit der  Kunst  zum  schnödesten  Individualismus 
abgefallen !  » 

«  Aber  das  Bild  ist  doch  sehr  schön  »,  warf  eine 
junge  Frau  ein,  die  am  Arm  ihres  Gatten  in  den  Kreis 
getreten  war. 

« Schön? »  fuhr  man  sie  von  allen  Seiten  an, 
«  warum  schön  ?  » 

Sie  erröthete  und  zog  sich  zurück : 

«  Warum  ich  es  schön  finde ,  das  weiss  ich  nicht 
zu  sagen,  aber  es  gefällt  mir  doch !  >: 

Das  Gespräch  wurde  allgemein. 

Der  Bankier  nahm  die  Führung: 

«  Was  hässlich  ist,  kann  nicht  schön  sein  —  das 
ist  doch  wohl  klar.  Nun  sagen  Sie  selbst,  meine  Herr- 
schaften, ist  denn  ein  Weib  mit  solchen  grünen  Augen 
und  Fischschwänzen  als  Beinen  schön?  Ich  fasse  die 
Dinge  naturalistisch  auf.    Ich  möchte  doch  einmal  sehen, 
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wie  man  das  Seeweib  da  empfienge,  wenn  sie  in  meine 
Salons  einträte.  Und  das  Meer  —  ja  das  ist  ganz 
richtig,  es  sieht  manchmal  so  aus.  Aber  doch  nicht  an 
einem  schönen  Tage.  Und  warum  soll  ich  mir  ein 
Meer  vormalen  lassen,  nach  dem  ich  nicht  einmal  der 
Mühe  werth  gefunden  hätte,  über  die  Düne  in  Borkum 
zu  klettern,  so  langweilig  es  dort  auch  war.  Es  gibt  doch 
schöne  Dinge  genug  in  der  Welt  —  warum  soll  ich  mir 
gerade  Das  vorführen  lassen,  wonach  ich  mich  gar  nicht 
sehne.  Die  Kunst  ist  doch  dazu  da,  mich  zu  erheben, 
zu  bilden,  zu  läutern  —  werde  ich  aber  von  Böcklin 
geläutert?  Nein!  Im  Gegentheil,  diese  Gestalten  sind 
nicht  ästhetisch,  sondern  sinnlich,  also  unmoralisch!  » 


Er  spielte  mit  den  grossen  Berlocques,  die  von 
seiner  umfangreichen  Weste  herabhingen  und  wendete 
sich  mit  einem  Achselzucken  ab. 

Da  man  ihm  zugehört  hatte  und  er  wohl  fühlte, 
dass  man  ihm  zustimme,  benutzte  er  die  Gelegenheit 
zu  einem  Hauptschlag,  indem  er  den  Kunsthändler  frug : 

« Nun  sagen  Sie  selbst,  Herr,  möchten  Sie  das  Bild 
in  Ihrem  Zimmer  haben,  möchten  Sie  es  besitzen  ?» 

«  Nein ,  ich  möchte,  dass  S  i  e  es  besitzen ,  Herr 
Commerzienrath !      antwortete  der  Händler. 

Man  lachte  und  frug  nach  dem  Preis.  Das  Lächeln, 
mit  welchem  man  sich  ihn  zuraunte,  bewies,  wie  wenig  An- 
klang dieThorheitderBöcklinfreunde  in  diesem  Kreise  fand. 
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«  Ohne  Scherz  » ,  sagte  der  Bankier,  «  abgesehen  von 
Ihrem  Standpunkt  als  Kaufmann  —  möchten  Sie  das  Bild 
in  Ihrer  Stube  haben?  Haha —  Sie  antworten  nicht!  — 
Da  haben  wir's :  Also  Sie  selbst  wollen  nichts  von  Böcklin 
wissen  und  wir  sollen  ihn  anstaunen!  Ich  verlange  vom 
Maler,  dass  er  etwas  Schönes  schafft.  Aber  was  mir  nicht 
gefällt,  kann  doch  nicht  schön  seinl  Das  Schöne  soll 
erheben,  erfreuen !  Mir  kann  die  Kunst  gestohlen  werden, 
welche  nicht  auf  mein  Gemüth  zu  wirken  versteht. 
Hässliches  erlebe  ich  schon  genug  im  Geschäft!» 

Man  ging  weiter  und  Hess  der  jungen  Frau  den 
Böcklin. 

«Wunderbar»,  sagte  sie,  «dass  nun  Andere,  wahr- 
scheinlich Klügere  als  ich,  diess  Alles  nicht  für  schön 
finden.  —  Ja,  schön  ist  vielleicht  auch  nicht  der  rechte  Aus- 
druck. Ich  sehe  ein  Kindergemüth  in  diesem  Bilde,  das  so 
viel  angefeindet  wird,  und  werde  heute  Abend  unseren 
Kleinen  viel  zu  erzählen  haben  vom  endlosen  Meere  und 
von  den  Seeweibern,  von  ihrem  kalten  und  doch  leiden- 
schaftlichen Dasein,  von  ihrer  Wildheit  und  ihrer  Sehn- 
sucht nach  Wärme,  nach  heissem  Blut  und  pochenden 
Herzen.  Wenn  mir  Jemand  Hector's  Abschied  oder  die 
Antigone  malt,  nun  gut,  dann  sehe  ich,  was  ich  mir 
schon  selber  vorstellen  konnte  und  freue  mich,  wenn's 
stimmt.  Hier  aber  lerne  ich,  das  heisst:  nicht  mein  Kopf 
lernt,  sondern  mein  Herz,  nicht  durch  den  Verstand, 
sondern  in  der  Einbildungskraft,  ich  werde  um  ein 
Lebensbild,  um  eine  tiefe  Stimmung  reicher,  wenn 
ich  auch  nicht  gelehrter  werde.  Ich  möchte  das  Bild 
wohl  haben,  wenn  es  nicht  so  theuer  wäre  —  d.  h.  auch 
nicht  ins  Wohnzimmer,  sondern  in  den  Saal,  den  wir 
nicht  alle  Tage  betreten.  Die  Kinder  würden  es  mit 
Scheu  betrachten  und  einen  Eindruck  fürs  Leben  von 
ihm  forttragen,  wie  ich  ihn  aus  Schwind's  «Sieben  Raben» 
mir  erhalten  habe.  » 

Sie  Hess  das  Bild  auf  sich  wirken,  ohne  zu  loben, 
ohne  zu  tadeln.  Ihr  schien  die  Kassandra-Gabe  der  Kritik 
versagt,  der  Glücklichen.  Sie  suchte  nicht  nach  einem 
Urtheil  über  das  Bild,  sondern  wollte  ihm  den  Weg  in's 
Herz  öffnen,  sie  wollte  nicht  über  Kunst  reden,  sondern 
künstlerisch  empfinden.  —  — 

Wären  doch  recht  Viele  im  deutschen  Volke  wie 
sie  und  stürbe  doch  das  Geschlecht  Derer  aus,  die  mit 
vorgefassten  Idealen  und  mit  eingelernter  Weisheit  an 
das  Neugeschaffene  herantreten !  —  Wie  viel  besser  wären 
unsere  Künstler    daran,    wenn  man    ihnen    mehr    nach- 


empfinden, nicht  aber  sie  beurtheilen  wollte,  wenn  man 
sich  dem  Werk  hingäbe,  nicht  aber  für  die  höchste 
Weisheit  halte,  sich  nicht  gefangen  nehmen  zu  lassen 
vom  Gedanken,  sondern  kühl  zu  bleiben,  abwägend, 
verständig,  kritisch!  Ist  man  denn  vor  der  Natur  so  ge- 
stimmt, fragt  man  ob  das  Abendroth  besser  etwas  gelber 
wäre  oder  der  Löwe  besser  einen  andern  Schwanz  hätte  ? 
Und  ist  es  denn  wirklich,  wie  so  Viele  glauben,  die 
grössere  Schande,  von  einem  Bilde  ergriffen  worden  zu 
sein,  das  später  die  Berufskritiker  tadeln,  als  an  einem 
anderen  gefühllos  vorbeigegangen  zu  sein ,  das  später 
für  ein  Meisterwerk  gehalten  wurde. 

Lerne  loben,  möchte  ich  Jedem  zurufen,  der  seinen 
Kunstsinn  stärken  will,  lerne  verständig  loben,  d.  h.  lerne 
erkennen!  Wer  tadelt,  hebt  hervor,  was  an  der  Auf- 
fassung des  Künstlers  ihm  fremd  ist,  wer  lobt,  muss  in 
sie  eingedrungen  sein.  Zum  Tadeln  gehört  nichts  als 
Einseitigkeit,  zum  Loben  ein  reicher,  eindrucksgewärtiger 
Sinn  und  ein  offenes  Auge  für  jede  Art  des  Schauens. 
Zum  Loben  gehört  Verständniss.  Wer  aber  versteht,  ist 
reich,  und  wo  Reichthum  ist,  kommt  Reichthum  hin,  sagt 
das  Sprichwort.  Es  ist  ein  unendlich  sich  mehrender 
Besitz  —  die  Kunst  zu  verstehen. 

Aber  wie  erlernt  man  sie?  Ich  habe  beim  Neu- 
erscheinen von  Kunstwerken  mit  Eifer  immer  auf  ihren 
Erfolg  geachtet ;  nämlich  auf  jenen ,  welche  die  Kunst- 
werke und  jenen,  den  die  Beschauer  oder  Zuhörer 
haben.  Kommt  ein  Künstler  unter  schwerem  Ringen 
endlich  zur  Anerkennung ,  so  wirft  sich  die  Menge  selbst 
vor,  wie  dumm  sie  einst  gewesen  sei,  ihn  nicht  ver- 
standen zu  haben.  Sie  empfindet ,  dass  sie  früher  in 
Betrachtung  des  Kunstwerks  einen  Missgriff  gethan,  also 
einen  Misserfolg  gehabt  habe.  So  wäre  es  nur  zu  oft 
richtiger  ausgedrückt,  statt  zu  sagen,  das  Kunstwerk 
habe  den  Misserfolg  gehabt.  Zwei  Kämpfer  stehen 
sich  gegenüber:  die  Menge  ist  stark  und  kurzlebig, 
das  Werk  ist  hilfslos  und  lebt  dafür,  lange.  Wohl 
ihm,  wenn  es  alsbald  siegt,  die  Menge  sich  zum  Sclaven 
macht !  Aber  nur  zu  oft  wird  es  von  der  Menge  über 
den  Haufen  gerannt.  Wenn  dieser  nach  Jahren  die 
Laune  kommt,  sich  umzusehen,  dann  erscheint  ihr  das 
wieder  Aufgestandene  nun  erst  recht  als  gewaltig.  Dann 
heisst 's  für  die  Menge  unter  Widerstreben  umkehren  und 
zu  Kreuze  kriechen,  und  Keiner  will's  dann  gewesen  sein. 
der  dem  Guten,  Tüchtigen,  damals  Missverstandenen 
den  ersten  und  stärksten  Stoss  gab.     Selbst  die  scharfe 
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Lauge  der  hohen  Kritik  hat  sich  dann  plötzlich  ver- 
flüchtigt. Tiefes  Verstummen  ringsum.  Wie  hat  man 
nur  für  falsch,  für  verkehrt,  für  hässlich  erklären 
können,  was  doch  jetzt  Allen  als  so  richtig  und  schön 
erscheint !  ? 

So  geht  es  den  Spitzen  der  Kennerschaft,  so  ihrem 
breiten,  geschwätzigen  Gefolge.  Aber  es  gibt  Menschen, 
welche  dieses  Schicksal  des  Fehlgreifens  nicht  trifft,  die 
mit  angeborener  Sicherheit  das  Gute  erkennen,  Sonn- 
tagskinder des  gesunden  Urtheils,  meist  Frauen! 

Die  haben  ihren  eigenen  Bildungsgang  gemacht  und 
ihre  eigene  Stellung  zur  Kunst  erlangt:  Sie  haben  in 
ihrem  Heim  begonnen,  das  Schöne  verstehen  zu  lernen, 
indem  sie  es  selbst  schufen;  und  die  Liebe  hat  ihre 
Hand  geführt. 

Ihr  Geschmack  hat  einen  Zug  vom  Einschmeicheln, 
vom  Anbequemen.  Sie  denken  beim  Schmuck  ihres 
Hauses  zunächst  daran ,  den  Lieben  zu  gefallen.  Jene 
innere  Notwendigkeit,  welche  die  Aesthetiker  vom 
ächten  Kunstwerk  fordern,  ist  ihrem  Schaffen  durch  den 
weiblichen  Sinn  unwillkürlich  gegeben.  Es  hat  einen 
Zug  höherer  practischer  Nützlichkeit,  denn  sie  erstreben 
in  jedem  Dinge ,  im  Geräthe ,  das  sie  kaufen  oder  be- 
stellen, in  der  Handarbeit,  die  sie  fertigen,  das  Wohl- 
behagen eines  Geliebten,  ihnen  fehlt  die  kalte  Erkennt- 
niss,  die  Kunst  solle  lediglich  sich  selbst  Zweck  sein, 
denn  sie  denken  bei  jedem  Gebilde ,  wen  es  erfreue, 
welches  Herz  es  ergreife,  welchem  Empfinden  es  ange- 
messen sei,  sie  suchen  im  Kunstwerk  den  dem  Hause 
sich  einordnenden  Besitz,  der  den  Zweck  habe,  der  Ge- 
sammtheit  zu  dienen  und  sie  zu  erheben.  Sie  wissen 
Kunst  und  Leben  freundlich  und  darum  innig  zu  ver- 
schmelzen. 

Diese  Frauen  machen  ihr  Heim  zu  einem  Rahmen 
um  ihr  Ich.  Jedes  Ding  hat  Bezug  zu  ihnen,  zur  Ge- 
schichte ihres  Lebens  und  Liebens.  Dies  Muster  gefiel 
ihnen  in  der  Zeit,  da  sie  als  Braut  dem  Manne  entgegen 
bangten,  in  jener  Stimmung  dankbarer  Aufopferung, 
jenes  Bild  hat  mit  den  Mädchenträumen  zu  thun,  das 
andere  hat  einst  dem  geliebten  Manne  eine  Saite  seines 
Seins  freudig  angeschlagen  —  jedes  hat  Werth  über 
seinen  künstlerischen  Werth  hinaus. 

Nicht  eine  unbedingte  Höhe  der  Kunst  wird  angestrebt, 
sondern  eine  innige  Verschmelzung  des  Lebens  mit  den 
Formen,  den  das  Dasein  umgebenden  Bildern.  Räume, 
wie  sie  so  die  Liebe  gestaltet,  lassen  sich  nicht  künstlich 


erfinden,  solche  Einrichtungen  sind  nicht  über  Nacht 
zu  schaffen,  sind  durch  die  grössten  Geldopfer  nicht 
herzustellen;  ja  selbst  die  fertigen  sind  unverkäuflich, 
denn  sie  sind  nur  schön  und  passend  für  Den,  der  sie 
schuf,  ohne  ihn  nicht  mehr  werth,  als  das  was  der 
Tapezier  mit  besserer  Sachkenntniss  schafft.  Sie  sind 
ein  Stück  vom  Dasein  des  Schöpfers  und  todt  mit 
seinem  Tode!  Sie  sind  also  das  eigenste  Eigenthum 
des  Besitzers,  sie  machen  ihn  zum  Künstler  für  sich  und 
auch  für  Andere. 

Denn  auch  Anderen ,  Geistesverwandten ,  Fein- 
schmeckern des  Herzens  und  der  Sinne  wird  wohl  in 
solchem  Heim.  Es  ist  ein  offenes  Buch,  in  dem  das 
Gemüthsleben  der  Besitzer  sich  kund  giebt.  Man  liest 
gerne  darin,  denn  man  findet  Erfreuliches:  Man  findet 
den  Ausdruck  einer  wohlgebildeten  Seele. 

Aus  dieser  heraus  erkennen  die  Frauen  was  acht 
in  der  Kunst  und  was  hohl  sei.  Sie  sind  die  wahren 
Naturalisten  und  die  besten  Idealisten.  Ihre  Freude  am 
Leben  entspringt  aus  seiner  unbefangenen  Kenntniss. 
Sie  haben  dem  Elend  der  Welt  ins  Auge  geblickt,  als 
sie  mit  thätigem  Sinn  den  Armen  und  Verworfenen  sich 
näherten,  sie  sehen  in  der  künstlerischen  Wiedergabe 
des  Hässlichen  mit  echtem  Künstlersinn  den  Ausdruck 
eines  ernsten,  wahren  und  guten  Zornes  gegen  die  Nacht- 
seiten unserer  Gesellschaft.  Aber  sie  haben  auch  die 
Höhen  des  Daseins  mit  kräftigen  Sinnen  durchkostet 
und  Stunden  der  Erhebung  über  sich  selbst  durchgemacht. 
Alles  übersinnlich  Schwächliche,  alles  Anempfundene 
und  Erklügelte  erkennen  sie  schnell  und  scharf,  um  es 
kühl  abzulehnen ;  aber  Alles  frei  aus  grossem  Herzen 
Geborene  trifft  einen  Anklang  in  ihrer  Brust  und  ein 
Mitzittern  ihres  starken,  aber  empfindlichen  Schönheits- 
nerves. 

Die  Mittel,  welche  jene  Sonntagskinder  zu  ihrer 
Ausbildung  anwenden,  lassen  sich  schwer  übertragen. 
Man  kann  sie  nicht  lehren  und  nicht  in  ein  System 
bringen.  Sie  sind  hervorgegangen  aus  offenem  Sinn  und 
wackerem  Geist  und  aus  der  Unbefangenheit.  Wir  wollen 
ja  alle  ein  « gebildetes  Kunsturtheil »  besitzen  —  sie 
haben  es  erworben,  indem  sie  es  nicht  erstrebten,  indem 
sie  harmlos  an  das  Schaffen  der  Künstler  herantraten, 
ebenso  harmlos  als  der  ächte  Künstler  selbst  die  Natur 
anschaut.  Sie  begannen  damit,  sich  « stilvoll »  einzu- 
richten, d.  h.  derart,  dass  ihre  Zimmer  nicht  die  Kunst- 
formen  Ludwig's  XIV.  oder  Makart's  darstellen,    sondern 


20 


DIE  KUNST  UNSKRKR  ZEIT. 


das  eigene  Wesen  und  Denken,  ihren  persönlichen  Ge- 
schmack vorführen.  Erfreulich  wird  dieser  wirken,  wo 
er  den  Ausdruck  eines  ganzen  Menschen  in  sich  trägt; 
zum  Dinge  der  Unmöglichkeit  wird  er,  wenn  er  auf 
Jemand  zugeschnitten  werden  soll,  der  künstlerisch 
nicht  empfindet,  künstlerisch  überhaupt  Niemand  und 
Nichts  ist! 

Wie  aber  soll  man  nun  gar  der  Menge  lehren,  sich 
künstlerisch  einzurichten  ?  Es  thut's  auch  hier  nicht  der 
Stil  und  nicht  die  Aechtheit,  es  thut's  nicht  die  Gothik 
und  nicht  die  Renaissance,  nicht  das  16.  und  nicht  das 
18.  Jahrhundert,  nicht  der  Preis  der  Möbel,  noch  der 
ideale  Werth  der  Kunstwerke,  es  thut's  auch  nicht  die 
Meisterschaft  des  Decorateurs.  Ja,  der  kann  freilich 
oft  viel !  Der  kann  ein  wahrhaft  schönes  Heim  schaffen, 
in  das  er  selbst,  der  in  Schönheit  gesättigte  Mann,  vor- 
trefflich hineinpasst.  Makart  und  Lenbach,  Gedon  und 
Alma  Tadema  —  sie  haben  Häuser  geschaffen  von 
wunderbarer  Einheit  —  aber  sie  schufen  sie  für  sich,  in 
Ausgestaltung  ihrer  Gedankenwelt,  sie  schufen  sie  hin 
und  wieder  wohl  auch  für  geistesverwandte  Freunde,  in 
deren  Wesen  sie  sich  eingelebt  hatten.  Aber  auch 
wenn  sie  das  thaten  —  es  waren  dann  immer  noch  ihre 
Wohnungen,  nicht  die  des  Eingerichteten.  Dieser  lebte 
geistig  in  seinem  Besitzthum  nur  zu  Miethe,  er  schädigte 
es,  wenn  er  es  benützte,  während  jene  es  im  Gebrauch 
fortgestalteten.  Ein  reicher  Mann,  der  Makart's  Atelier 
gekauft  hätte  mit  all  seinen  grossen  und  kleinen  Schätzen, 
—  man  hätte  ihn  ausgelacht,  wie  man  die  Frau  General- 
consul  auslacht,  die  eine  Guitarre  auf  ihre  Ruhebank 
legt  —  der  Wirkung  wegen,  wenn  sie  gleich  das  Instru- 
ment nicht  zu  spielen  vermag. 

Das  Haus  sei  ein  Spiegelbild  des  Bewohners !  Will 
er  es  wahrhaft  schön  haben,  so  muss  er  sich  selbst  erst 
nach  dem  Guten  ausgestalten.  Nur  ein  feiner  gegliedertes 
Herz  wird  das  Schöne  erzeugen,  nur  aus  der  Tiefe  eines 
häuslichen  Empfindens  heraus  wird  die  Wohnung  heim- 
lich, gemüthlich  werden,  wie  sie  nur  unter  dem  Walten 
einer  innerlich  stolzen  und  freien  Seele  prachtvoll  und 
festlich  werden  wird. 

Wer  in  seiner  Umgebung  Dinge  duldet,  die  seinem 
Wesen  fern  sind,  zu  denen  er  kein  herzliches  Verhält- 
niss  hat,  der  macht  sich  der  künstlerischen  Unwahrheit 
schuldig.  Der  Sammler  hängt  an  seinen  Bildern,  seinen 
Statuen,  seinen  Majoliken.  Er  liebt  sie,  weil  er  sie  ver- 
steht.    Vielleicht  versteht  er  nur  einen  Theil  von  ihnen, 


vielleicht  versteht  er  sie  anders,  als  der  Künstler  sie  ge- 
meint hat :  Aber  er  fand  einen  Punkt  in  ihnen,  der  ihn 
anzieht.  Die  Liebe  zum  Werk  macht  ihn  zum  Kenner. 
Und  wenn  seine  ganze  Kennerschaft  blos  im  Wissen 
beruht,  im  Studium  der  Monogramme  und  der  c  charak- 
teristischen Merkmale  .  wenn  er  nur  jene  Meister  liebt, 
die  zu  lieben  eben  Sammler-Mode  ist  —  er  ist  doch 
mit  dem  Herzen  bei  seinem  Besitz,  dieser  wird  zu  einem 
Theil  seiner  selbst.  Das  Glück,  welches  ihm  seine  Samm- 
lung bereitet,  strahlt  sich  auf  Andere,  Mitgeniessende 
aus,  es  erhebt  ihn  über  die  nackte  Werkeltäglichkeit  zu 
einer  höheren  Lebensschicht. 

Dies  Glück  muss  Der,  dem  es  versagt  ist,  sammeln 
zu  können,  von  den  einzelnen  Gegenständen  erreichen. 
Er  suche  nach  den  Kunstwerken,  die  zu  ihm  sprechen, 
denn  Alles  Gute  spricht  und  zwar  ganz  vernehmlich. 

Wer  freilich  durch  eine  Ausstellung  geht,  wird  nach 
spätestens  einer  halben  Stunde  formenblind,  d.  h.  er 
sieht  noch,  aber  ohne  aufzunehmen.  Er  hat  schon  einige 
Hundert  Bilder  betrachtet  und  sich  über  sie  ein  Urtheil 
gebildet,  t  Der  Maler  plagt  sich  ein  Jahr  mit  den  un- 
gezählten Einzelheiten  seines  Werkes,  seine  Fachgenossen 
besprechen  stundenlang,  ob  die  Natur  so  oder  so  rich- 
tiger verstanden  sei  —  der  Beschauer  ist  in  einer 
Minute  mit  dem  Bild  fertig.  Wenn  nur  ein  <  Urtheil 
da  ist  —  dann  ist  er  befriedigt :  Man  muss  doch  seine 
Meinung  haben ! 

Da  ist's  denn  schlimm,  wenn  etwas  Neues  kommt. 
Mit  den  Genrebildchen  wird  man  schnell  fertig :  All  die 
Läppischkeiten  im  Leben,  auf  die  man  nur  eine  Sekunde 
blickt,  wenn  sie  wirklich  begangen  werden,  die  sind  auch 
in  einer  Sekunde  im  Bild  verstanden.  Die  Geschichts- 
bilder sind  bequem,  da  kann  man  in  der  Beschreibung 
nachlesen,  ob  auf  dem  Bilde  Alles  stimmt.  Dann  kommen 
aber  die  freier  geschaffenen  Werke:  Die  Nachbildungen 
des  Lebens,  die  ohne  Erklärung  verstanden  sein  wollen. 
Sieht  die  Natur  wirklich  so  aus,  wie  jene  Landschaft  sie 
mir  schildert,  hab'  ich  jenen  Nebelton  um  Hütte  und 
Eiche  schon  schwimmen  gesehen,  jene  unsichere  Färbung, 
jenes  Dämmern  am  lichten  Tage  oder  jene  kalte,  starke 
Farbe  des  glühenden  Sonnenlichtes? 

Es  gehört  zum  Verstehen  ein  ähnliches  Geschick  wie 
zum  Schaffen.  Die  Unbefangenheit,  das  Kinderherz,  das 
offen  an  die  Dinge  herantritt  und  gläubig  aufnimmt,  was 
sich  ihm  bietet,  ohne  Grübelei  und  Düftelei  die  Kunst  an- 
schaut wie  die  Natur   und  die  Natur  durch  die  Kunst. 
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Wie  oft  habe  ich  bemerkt,  dass  den  eifrigen  Be- 
schauern von  Bildern  die  Natur  erst  durch  die  Ver- 
mittlung des  Künstlers  bedeutend,  schön  wurde.  Dass  sie 
im  Freien  draussen  plötzlich  jene  Stimmungen,  jene 
Formen  und  Farben  sahen,  die  ihnen  im  Bilde  befremd- 
lich vorgekommen  waren ,  dort  als  unwahr  erschienen. 
Dass  sie  dadurch  zu  einem  selbständigen  Schauen  kamen, 
indem  sie  sich  bemühten,  die  Bilder  nicht  mit  einem 
stumpf  gewordenen,  von  lang  her  anerzogenen  Ideale 
zu  vergleichen ,  nicht  von  ihnen  zu  verlangen ,  dass  sie 
so  sein  sollen,  wie  wir  sie  schon  längst  kennen,  eine 
Wiederholung  des  hundertfach  Wiederholten,  wie  sie 
gerade  den  Kunstblinden  am  besten  gefällt,  sondern  dass 
sie  unsere  Kenntniss  der  Welt  erweitern  sollen,  wie 
dies  ein  Blick  in  die  Natur  thut,  aber  eindringlicher, 
indem  sie  das  Gebotene  vom  Menschengeist  bereits 
durcharbeitet  uns  vorlegen. 

Diese  Erkenntniss  des  Zusammenhanges  von  Natur 
und  Kunst  gibt  aber  nicht  ein  schneller  Blick,  sondern  nur 
liebevolles  Versenken.  Wir  sagen  stets,  unsere  Museen 
und  Ausstellungen  seien  da,  um  das  Kunstverständniss 
zu  heben.  Das  ist  nur  halb  wahr  —  sie  dienen  dazu, 
die  Befähigung  zum  Urtheilen  —  ob  richtig  oder  nicht  — 
zu  stärken.  Denn  nur  zu  oft  sind  gerade  die  Kenner 
alter  Bilder  diejenigen,  welche  neue  Erscheinungen  in 
der  Kunst  am  wenigsten  verstehen,  und  sind  die  Harm- 
losesten, Kunst-Ungebildetsten  die  am  klarsten  Sehenden. 
Sicher  aber  ist  das  Schnellsehen  und  Vielsehen  der 
schlimmste  Hemmschuh  im  Vertiefen.  Wer  hat  die 
Selbstüberwindung,  genügende  Zeit  auf  ein  Bild  zu  ver- 
wenden, wenn  ringsum  ein  Dutzend  anderer  sich  ihm 
aufdrängen  I  Wer  findet  auf  einer  Ausstellung  Zeit,  sich 
in  e  i  n  Werk  zu  vertiefen  1 

An  meinem  Klavier  sitzt  ein  Leuchter  nicht  fest 
in  seiner  Dille.  Er  klirrt,  sobald  ein  bestimmter  Ton  an- 
geschlagen wird.  Es  gibt  in  jedem  Kunstwerke,  wenn 
es  das  Erzeugniss  eines  empfindenden  Menschen  ist,  auch 


so  einen  Ton,  der  in  uns  mitklirrt.  An  uns  ist  es,  den  Ton 
zu  finden,  wollen  wir  dem  Kunstwerk  gegenüber  die 
Freude  des  Genusses  haben,  nicht  —  was  freilich  viele 
vorziehen,  die  Freude  sich  und  sein  Kunstwissen  am  Werke 
zu  bespiegeln.  Frauen  finden  diesen  Ton  leichter  in  ihrem 
zarter  erregbaren  Innern.  Und  hat  man  ihn  einmal,  so 
ist  das  zweite  Mal  das  Suchen  schon  leichter,  es  ent- 
wickelt sich  schnell  die  Kraft  des  Verständnisses,  das  Auge 
öffnet  sich  für  die  feineren  Unterschiede  der  Welt,  man 
beginnt  Bilder  in  der  Natur  zu  sehen,  nachdem  man 
die  Natur  im  Bilde  verstehen  gelernt  hat! 

Das  ist  das  Geheimniss,  welches  jene  Sonntagskinder 
des  gesunden  Urtheils  vor  Anderen  voraus  haben.  Sie 
haben  die  Kunst  mit  dem  Herzen  betrachtet,  nicht  wie  es 
die  Meisten  thun,  mit  angelernten  Schönheitsbegriffen,  die 
ihren  Weg  durch  die  Ohren  machten  1  Das  Herz  hat  ihnen 
die  Stellung  zu  den  ersten  sich  ihnen  nahenden  Kunstwerken 
gegeben,  und  ihr  Auge  gestärkt  für  jedes  neue  Gebilde. 
Aber  das  Verständniss  ist  sicher  nie  in  einer  Ausstellung 
gekommen ,  sondern  im  vertrautesten  Verkehre  mit 
einem  guten  Werke,  nie  beim  Durchblättern  eines 
Bilderbuches,  sondern  beim  Vertiefen  in  eines  seiner 
Darbietungen,  selten  an  einem  alten  Kunstwerke,  das 
durch  Auffassung  und  Darstellung  uns  doch  Jahrhunderte 
weit  fern  steht,  sondern  durch  eine  Schöpfung,  die  aus 
unserer  Zeit  und  aus  unserem  Gedankenkreis  geboren  ist  I 

Darin  liegt  der  Werth  der  verbesserten  Arten  der 
Wiedergabe  der  Bilder,  der  Kunstwerke.  Sie  vermögen 
jenes  Bild  aus  der  Fluth  der  Erscheinungen,  welche  wir 
Ausstellung  nennen,  wieder  vor  uns  zu  führen.  Nun  können 
wir  ihm  die  Müsse  widmen,  die  es  zu  fordern  berechtigt  ist. 
Die  Kunst,  die  sonst  nur  in  abgehetzten  Stunden  an 
uns  vorüberfliegt,  wird  heimisch  im  Hause.  Sie  streut 
ihre  Samenkörner  aus.  Möge  sie  viele  Frauenherzen 
befruchten,  denn  in  ihnen  ist  der  beste,  den  reichsten 
Ertrag  versprechende  Boden. 

Cornelius  Gurlitt. 
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SCHILLER'S  VERHÄLTNIS  ZUR  BILDENDEN  KUNST. 


Die  bildende  Kunst  hat  auf  die  Entwickelung  Lessing' s 
einen  bedeutenden,  auf  die  Entwickelung  Goethe's 
einen  fast  allmächtigen  Einfluss  ausgeübt. 

Wenn  es  wahr  ist,  dass  Lessing  den  Laokoon,  als 
er  sein  unsterbliches  Buch  schrieb,  nur  aus  einem  mangel- 
haften Kupferstich  kannte,  so  staunen  wir  ob  des  riesigen 
Baumes,  der  aus  so  winzigem  Samenkorn  hervorgehen 
konnte ;  aber  wir  können  uns  eines  schmerzlichen  Mit- 
leides nicht  erwehren.  Wie  geizig  war  das  Geschick! 
Wie  kärglich  war  das  Pfund,  mit  dem  Lessing' s  Genius 
wuchern  musste,  um  der  Welt  einen  ihrer  edelsten  Schätze 
zu  erringen.  Nicht  so  bei  Goethe.  Goethe's  Leben 
war  von  der  Wiege  an  reich  umblüht  von  den  Werken 
der  Kunst  —  und  jede  Berührung  mit  ihnen  electrisirte 
sein  ganzes  Wesen.  Gedenken  wir  der  Bilder  in  seinem 
elterlichen  Hause ,  des  Verkehrs  mit  den  Frankfurter 
Malern,  der  Freundschaft  mit  Oeser,  der  Besuche  in  der 
Dresdener  Galerie,  der  Antikensammlung  in  Mannheim, 
des  Münsters  und  der  Raphaelischen  Teppiche  in  Strass- 
burg,  der  italienischen  Reise  —  wer  vermöchte  alle  die 
Einzelheiten  aufzuzählen ,  bis  auf  den  Verkehr  mit 
Schinkel  und  Rauch  in  seinem  Greisenalter?  Gedenken 
wir  vor  Allem  des  Dranges,  selber  als  Maler  sich 
bethätigen  zu  wollen ;  wie  er  in  seinem  sonnenhaften 
Geiste  so  deutlich  erkennt,  dass  auf  das  Machen  Alles 
ankommt ,  und  sich  redlich  bemüht,  der  Technik  Herr 
zu  werden!  Wahrlich,  man  sollte  denken,  wenn  Goethe 
nicht  grade  Minister  geworden  wäre,  hätte  er  auch  als 
Maler  sich  eine  Stellung  in  der  Welt  sichern  können, 
die  seinem  dichterischen  Genius  Müsse  und  Unabhängig- 
keit genug  gewährt  hätte.  Er  war  so  überschwänglich 
talentvoll  auf  dem  Gebiete,  welches  er  nur  als  Dilettant 
bearbeitete  1 

Die  Frage  liegt  nahe,  wie  neben  Goethe  und  Lessing 
der  Dritte  in  diesem  erlauchten  Geisterbunde,  wie  Schiller 
zu  der  bildenden  Kunst  gestanden  habe,  zu  der  bildenden 
Kunst  in  ihren  sichtbaren,  greifbaren  Werken.  Denn 
wie  Schiller  sich  rein  theoretisch,  abstract,  philosophisch 
dem  sichtbar  Schönen  gegenüber  verhielt,  das  ist  keine 
Frage.  Ihm  war  die  Schönheit  eben  ein  Untheilbares; 
die  Kunst  in  jeglicher  Offenbarung,  ob  sie  als  Dichtung, 
als  Musik,  als  Gebäude,  als  Bildwerk,  ja  als  Tanz  auf- 
trete, war   ihm  immer   die  Form  für   eine   unaussprech- 


liche, die  Menschenbrust  bewohnende,  Gottheit,  und  in 
seinen  ästhetischen  Schriften,  wie  in  seinem  grossen 
Gedicht  «An  die  Künstler»  hat  er  das  Amt  als  Hoher 
Priester  und  Prophet  dieser  unaussprechlichen  Gottheit 
mit  Begeisterung  verwaltet.  Mehr  noch:  das,  was  sich 
dem  menschlichen  Auge  und  Ohr  und  Gefühl  als  Schön- 
heit darthut,  ist  ihm  die  ewige  Ordnung  des  Weltalls, 
der  Kosmos  in  der  antiken  und  modernen  Bedeutung 
des  Wortes :  Mit  flammenden  Worten  spricht  er  es  aus : 

t  Die,  eine  Glorie  von  Orionen 
Ums  Angesicht,  in  hehrer  Majestät, 
Nur  angeschaut  von  reineren  Dämonen, 
Verzehrend  über  Sternen  geht, 
Entflohn  von  ihrem  Sonnenthrone, 
Die  furchtbar  herrliche  Urania,  — 
Mit  abgelegter  Feuerkrone 
Steht  sie  —  als  Schönheit  vor  uns  da.  » 

Es  ist  ein  ungeheurer  Gedanke !  Ich  bin  zu  wenig 
bewandert  in  der  Metaphysik  des  Schönen  um  sagen 
zu  können,  ob  er  in  Schillers  Geiste  entsprungen  oder 
ob  ihn  ein  Anderer,  vielleicht  Kant,  schon  vorgedacht 
hat.  Aber  dieser  Gedanke  konnte  gefasst  werden,  ohne 
dass  ihm  die  Anschauung  eines  leibhaftigen  Kunstwerkes 
zu  Grunde  zu  liegen  brauchte ;  wie  denn  der  Weise  von 
Königsberg,  der  Vater  der  Aesthetik,  auch  wohl  aller 
Wahrscheinlichkeit  nach  niemals  einem  Kunstwerke  gegen- 
über gestanden  hat.  Oder,  um  von  der  anderen  Seite  die 
Sache  zu  betrachten :  Schwerlich  hat  jemals  ein  Meister 
der  bildenden  Kunst,  ein  Michel  Angelo,  ein  Raphael, 
diesen  Gedanken  gedacht,  und  nichtsdestoweniger  doch 
in  seiner  Hände  Werk  die  Urania  mit  der  abgelegten 
Feuerkrone  dargestellt.  Philosophie  und  Künstlerthum 
sind  naturgemäss  Feinde ;  denn  jener  ist  nur  wohl,  wo 
sie  in  ganz  hellen  Räumen  ihr  Secirmesser  gebrauchen 
kann ;  dieses  dagegen  unberechenbar,  unarticulirt,  Hand 
in  Hand  mit  jenem  schönen  Wahnsinn,  «  der  in  des 
Dichters  Auge  rollt » ,  weiss  von  keiner  neugierigen 
Leuchte,  von  keinem  anatomirenden  Messer,  und  waltet 
am  liebsten  im  Dunkeln,  wie  der  wachsende  Kristall, 
wie  das  keimende  Saatkorn,  wie  das  junge  Leben  im  Ei. 

Dass  ein  Geist  zu  dieser  schwindelnden  Höhe  des 
Denkens  sich  emporgearbeitet  hat,  fordert  Staunen  und 
Bewunderung;  aber  wer  wird,  wenn  er  nicht  des  stärksten 
philosophischen  Rüstzeuges  sicher  ist,  es  wagen,  ihm 
auf  diese  unermessliche  Bahn  zu  folgen  I  Die  Philosophie 
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ist  eine  furchtbare  Gottheit;  gleich  jener  Sphinx  von 
Theben  schleudert  sie  Jeden  in  den  Abgrund,  der  sich 
auf  ihre  Räthsel  eingelassen  und  sie  nicht  zu  lösen 
vermocht  hat.  Hüten  wir  uns  an  dieser  Stelle  also,  da 
es  sich  um  Anschauung  handelt ,  vor  der  Philosophie ; 
hier  kommt  es  nur  darauf  an,  mit  völligem  Ausschluss 
philosophischer  Speculationen  die  sichtbaren  Spuren  zu 
zeigen ,  welche  Malerei ,  Sculptur  und  Architectur  auf 
Schiller' 's  Geist  eingedrückt  haben ;  wenige ,  theilweise 
sehr  verwischte  Merkmale,  die  aber  dennoch  darthun, 
dass  sein  Geist  vor  einer  lediglich  literarischen  Auf- 
fassung der  bildenden  Künste  beschützt  blieb  und  er 
in  ihr  innerstes  Wesen  einen  hellen  Blick  gethan  hatte. 

Schiller  war  ein  grosser  Dichter  geworden ,  ohne 
von  der  bildenden  Kunst  auch  nur  einen  blassen  Schimmer 
geahnt  zu  haben.  Dass  von  irgend  einem  originalen 
Kunstwerke  im  grossen  Sinne  des  Wortes  in  Marbach, 
in  Lorch,  auf  der  Solitude,  selbst  in  Stuttgart  nicht  die 
Rede  sein  kann,  versteht  sich  von  selbst;  aber  auch 
nirgends  trat  ihm  in  der  Knaben-  und  Jünglingszeit  nur 
eine  nennenswerthe  Nachbildung  entgegen ;  die  ganze 
unbeschreibliche  Fülle  von  anregenden  Reproductionen, 
die  jetzt  in  die  jämmerlichste  Kleinstadt  vermittelst  des 
Holzschnittes ,  der  Photographie ,  der  Autotypie ,  der 
Heliogravüre,  und  wie  all'  die  verschiedenartigen  Tech- 
niken heissen  mögen,  wie  ein  verschwenderischer  Strom 
sich  ergiesst,  war  für  ihn  nicht  vorhanden.  Wenn  jemals 
die  Namen  Phidias,  Lysippos,  Michel  Angela,  Rafael, 
Tizian,  Rubens  an  sein  Ohr  klangen,  so  konnte  er  nicht 
mehr  dabei  denken,  als  sich  etwa  ein  heutiger  Gymnasiast 
bei  den  Namen  Lao-Tsee,  Buddah  oder  Paramenides  vor- 
stellen mag.  Ein  Klang  von  unermesslicher  Grösse, 
aber  nur  ein  Klang.  Wie  geschmackvoll  immerhin  die 
Bauten  seines  Herzogs  oder  wie  geschmacklos  die 
Gemälde  sein  mögen,  mit  denen  Professor  Gnibal,  ein 
Schüler  Rafael  Meng's,  diese  Bauten  in  ungezählter 
Menge  versah,  die  allegorischen  Gestalten  Apollo's  und 
Minerva's,  und  der  Tugend  und  des  Ruhmes  und  wieder 
der  Tugend,  —  es  ist  klar,  dass  sie  in  ihrer  con- 
ventioneilen Phrase  einer  Seele,  die  so  auf  Wahrheit 
gegründet  war,  nicht  den  leisesten  Eindruck  machen 
konnten.  Merkwürdiger  bleibt,  dass  auch  zu  dem  Studien- 
genossen Dannecker  ihn  eine  instinetive  künstlerische 
Sympathie  niemals  hinzog. 

Ueber  das  Mannheimer  Antikencabinet  hat  er  einen 
schwachen ,    sich   ganz   nach    Winkelmann  schem   Muster 


bewegenden  Aufsatz  geschrieben ;  über  das  Heidelberger 
Schloss  hat  er  einen  angekündigt,  aber,  soviel  ich  weiss, 
nie  ausgeführt.  In  den  Mannheimer  Jammertagen,  in  dem 
Palais  des  Prinzen  von  Baden  einige  Zeit  verborgen, 
interessirten  ihn  die  Kupferstiche  an  den  Wänden, 
namentlich  die  Alexanderschlacht  von  Lebrun;  für  die 
Dome  von  Frankfurt,  von  Mainz,  von  Worms,  die  er 
ohne  Zweifel  auf  der  Flucht  1782  gesehen  hat,  scheint 
keine  verwandte  Saite  in  seiner  Seele  geklungen  zu 
haben.  Dem  Studenten  Goethe  ging  Angesichts  des 
Strassburger  Münsters  wie  in  einer  Vision  das  Wesen 
der  Gothik  auf;  aber  Goethe  stand  auf  den  festen 
Füssen  einer  harmonischen  Bildung  und  eines  väterlichen 
Wechsels,  Schiller  griff  nach  einer  literarischen  Existenz, 
wie  ein  Ertrinkender  nach  einem  Brette  greift ;  wie 
sollte  er  aber  in  dieser  Zeit  sich  um  die  Vielseitigkeit 
seiner  Bildung  kümmern ,  da  Alles  darauf  ankam ,  Das- 
jenige, was  er  an  Bildung  besass,  in  täglich  Brod  um- 
zusetzen und  den  Pegasus  in  das  Joch  Seiner  Excellenz 
des  Herrn  Intendanten  von  Dalberg  zu  spannen.  Der 
Genius,  der  von  der  sogenannten  Bildung  immer  unab- 
hängig ist,  wird  in  seinem  Sinne  gewiss  sehr  ruhig 
zugesehen  haben ,  wenn  Schiller  an  der  Grösse  der 
Antike  mit  billigen  Stilübungen  und  an  der  Grösse  der 
romanischen  Architectur  schweigend  und  wahrscheinlich 
auch  empfindungslos  vorüberging.  Aber  auch  noch  später, 
als  die  Verhältnisse  nicht  mehr  so  verworren  waren  wie 
in  der  Mannheimer  Zeit,  in  Dresden,  scheint  die  bildende 
Kunst  wenig  Eindruck  aut  ihn  gemacht  zu  haben.  In 
dem  ganzen  Briefwechsel  mit  Körner,  wo  das  Theoreti- 
siren  und  Philosophiren  über  Kunst  einen  so  breiten 
Raum  einnimmt,  ist  von  thatsächlichen  Kunstwerken  nie 
sonderlich  die  Rede;  selbst  jenes  Paradies  der  Schönheit, 
die  Dresdener  Gallerie,  ist  augenscheinlich  für  ihn  kaum 
vorhanden.  In  einem  Briefe,  datirt  Jena  11.  Januar  1793, 
bittet  er  Körner,  ihm  behufs  theoretischer  Studien  für 
seinen  Kallias  einige  Sammlungen  der  besten  Kupfer 
nach  Rafael,  Correggio  und  Anderen  zu  senden.  Auch 
über  Architectur  möchte  er  gerne  ein  gutes  Buch.  Als 
Körner  ihm  aber  mittheilt,  dass  solche  kostspieligen 
Sammlungen  für  ihn  unerschwinglich  sein  dürften,  macht 
er  sich  auch  nicht  viel  daraus,  sondern  theoretisirt  rein 
verstandesmässig  und  ohne  Anschauung  entschlossen 
weiter. 

Wesentlich    wirkt  hernach  Goethe's  sinnliche  Natur 
auf  ihn  ein,  und  mit  Rührung  und  Bewunderung  erfüllt 
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es  uns,  wie  Schiller  diesem  auf  Gebiete  zu  folgen  sucht, 
die  ihm  bis  dahin  wenig  gemäss  waren,  auf  Geologie, 
auf  Farbenlehre,  auf  Kunstgeschichte  und  moderne 
Malerei ;  wie  er  den  Enthusiasmus  Goethe  's  für  Heinrich 
Meyer,  den  ausübenden  Maler  und  wissenschaftlichen 
Kunstkenner  theilt;  wie  er  an  Goethe  referirt,  dass 
Hirt  sehr  gegen  Michel  Angelo  eingenommen  sei,  wie 
ihm  aber  deucht  (nur  deucht  I),  dass  Jener  ihn  zu 
tief  herabsetze,  wenn  er  ihm  nur  einen  Zeitwerth  zuer- 
kennen will,  wie  er  jedoch  bescheiden  sich  jeden  eigenen 
Urtheils  enthält  und  bekennt,  ein  Gespräch  über  bildende 
Kunst  aus  eigenen  Mitteln  nicht  lange  unterhalten  zu 
können.  An  den  Preisaufgaben  für  Maler,  die  Goethe 
stellt,  an  den  Kunstausstellungen,  die  dieser  veranstaltet, 
nimmt  er  lebhaften  Antheil,  und  über  zwei  Concurrenzen,  den 
«  Raub  der  Rosse  des  Rhesos  »  und  «  Hektor's  Abschied » 
schreibt  er  an  den  Herausgeber  der  « Propyläen »  eine 
Recension ,  die ,  wenn  man  den  damaligen  Stand  der 
Malerei  und  ihre  gänzliche  Verarmung  an  allem  technischen 
Reiz  berücksichtigt,  wahrhaft  mustergiltig  genannt  werden 
muss.  In  Allem,  was  der  Verstand  entwickeln  kann,  trifft 
er  den  Nagel  auf  den  Kopf. 

Aber  das  Malerische  kann  eben  der  Verstand  nicht 
entwickeln,  und  jenes  Gedicht :  «  Der  Abend  »,  nach  einem 
Gemälde,  welches  den  Versuch  macht,  mit  rhetorischen 
Mitteln  die  Stimmung  des  Bildes  wiederzugeben,  ist  so 
unanschaulich,  dass  es  zweifelhaft  bleibt,  ob  wir  an  eine 
Landschaft  mit  Meereshorizont  und  Sonnenuntergang 
oder  an  eine  allegorische  Gruppe  von  Phöbos  und  Thetis 
zu  denken  haben.  Ja,  diesen  letzteren  Fall  ausgenommen, 
so  bleibt  die  Situation  wiederum  zweifelhaft,  da  der 
Dichter  zwei  bis  drei  gleichberechtigte  Momente ,  die 
aufeinander  folgen,  darstellt. 

Nun  sollte  man  versucht  sein,  jener  beiden  grossen 
Kategorien  sich  zu  erinnern,  in  welche  Heinrich  Heine 's 
Esprit  einmal  die  Menschheit  zu  theilen  beliebt,  nämlich 
die  sinnlich  anschauliche,  formenfrohe  heidnische,  in  die 
Heine  mit  Vorliebe  Goethe  versetzt,  und  die  abstracte, 
spiritualistische,  philosophirende  puritanisch-judaistische, 
zu  welcher  man  Schiller  rechnen  möchte.  Es  ist  wahr, 
dass  nirgends  das  Uebergewicht  des  Denkens  über  die 
Anschauung  bei  Schiller  mächtiger  in's  Auge  springt, 
als  eben  auf  dem  Felde  der  bildenden  Kunst ;  aber  hier 
ist  noch  ein  Factor  zu  bemerken,  der  selbst  über  das 
Denken  hinausragt,  nämlich  die  innere  Anschauung  oder 
die  Phantasie.    Aber  diese  Macht  der  inneren  Anschauung, 


die  in  solcher  Stärke  vielleicht  nur  noch  einmal  zuvon 
solange  auf  diesem  Erdball  gedichtet  wird,  in  Shakespeare 
vorhanden  gewesen,  hebt  Schillern  plötzlich  mit  wenigen 
genialen  Flügelschlägen  aus  den  grauen  Sümpfen  der 
Theorie  empor  zu  den  freien  Höhen,  wo  des  Lebens 
goldener  Baum  grünt.  Es  ist  eine  unbegreifliche,  fabel- 
hafte Erscheinung!  Derselbe  Mann,  dem  in  Wirklichkeit 
der  Tisch  so  reich  gedeckt  war  im  Antikencabinet  zu  Mann- 
heim und  der  Dresdener  Galerie,  und  der  dort  so  wenig 
Brod  des  Lebens  sich  anzueignen  wusste,  derselbe  Mann 
zeigt  sich  plötzlich  als  ein  lucullischer  Wirth ,  wenn  er 
die  Tafel  im  Reiche  der  Phantasie  aufschlagen  kann. 
Alle  Welt  kann  er  zu  Gaste  laden  und  ohne  Gefahr, 
dass  ihm  der  Vorrath  ausgehe. 

Freilich  ging  die  Phantasie  in  den  Sturm-  und 
Drangjahren  des  Jünglings  noch  wundersame  Wege. 

In  den  i  Räubern »  ist  Amalia  naiv  genug ,  um  zu 
bekennen,  dass  sie  eine  Stümperin  gewesen,  als  sie  das 
Portrait  Karl's  am  Abend  vor  seiner  Abreise  in  der 
Jasminlaube  gemalt  habe.  Jedem  auch  nur  halbwegs 
ernsthaften  Malergemüth  ist  es  völlig  undenkbar,  dass  eine 
dilettirende  junge  Dame  in  einer  Jasminlaube  während 
einer  tiefen  Gemüthsbewegung  irgend  Etwas  machen 
könnte ,  was  über  die  Grenzen  der  Stümperei  hinaus- 
ginge !  Goethe  hatte  sich  von  früh  auf  viel  zu  sehr  mit 
dem  Machen  gequält,  als  dass  ihm  solche  Verkennung 
des  Thatsächlich-möglichen  hätte  passiren  können.  Noch 
schlagender  springt  das  Schweifen  auf  Irrwegen  in  der 
Malerscene  im  «  Fiesco  »  in  die  Augen.  Dass  der  Maler 
Romano,  ein  Zeitgenosse  Michel  Angelo 's  und  Tizian  's 
im  Jahre  1 547  Stoffe  behandelt  haben  will ,  die  etwa 
hundert  Jahre  später  in  der  Kunst  auftauchen  und  erst 
abermals  reichlich  hundert  Jahre  später  in  der  neu- 
classischen  Periode  des  Rafael  Mengs,  Tischbein,  David 
zur  Mode  werden ,  mag  noch  statthaft  scheinen ;  wer 
kannte  in  Schiller 's  Jugendzeit  so  viel  Kunstgeschichte, 
um  von  dem  Ideenkreise  der  grossen  Renaissancemeister 
Rechenschaft  ablegen  zu  können?  Aber  die  Wirkung,  die 
das  Gemälde  thun  soll  ?  Verrina  will  durch  die  Darstellung 
der  Geschichte  der  Virginia  und  des  Appius  Claudius  die 
Seele  Fiesco's  zu  grosser  republikanischer  Begeisterung 
entflammen  und  wird  selber  durch  das  Bild,  das  er  doch 
ohne  Zweifel  schon  gesehen  hatte,  da  Romano  lange  in 
seinem  Solde  daran  gemalt  und  er  eben  die  begeisternde 
Wirkung  auf  Fiesco  erwartet,  Verrina  wird  durch  das 
Bild  selber  so  hingerissen,  dass  er,   der  alte  Mann,  sich 
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wie  ein  bartloser  Träumer  gerirt  und  gegen  das  Gemälde 
haut.  Fiesco  beträgt  sich  zunächst  sehr  viel  ange- 
messener; er  sagt  Worte,  welche  jedem  Kenner  Ehre 
machen  würden;  er  sieht  die  künstlerische  Behandlung; 
der  Gegenstand  lässt  ihn  gleichgiltig.  Jeder  Maler  wird 
ihm  mit  Beifall  und  Verehrung  zuhören;  aber  plötzlich 
übertrumpft  Fiesco  den  Verrina  in  unkünstlerischem 
Kleben  am  Sujet  und  mit  einer  Theaterattitude  wirft  er 
das  Gemälde  von  der  Staffelei.  «  Alle  stehen  erschüttert», 
heisst  es  in  Anweisung  für  die  Schauspieler  und  mancher 
jugendliche  Schillerleser  glaubt  vielleicht,  Alle  seien 
erschüttert  darüber,  dass  ein  so  feiner  Kunstkenner  wie 
Fiesco  ein  so  ausgezeichnetes  Kunstwerk  wie  Romano's 
Gemälde  in  Gefahr  brachte,  sich  an  irgend  einer  Tisch- 
oder Stuhlecke  ein  Loch  zu  fallen.  Die  ganze  Scene 
ist  wohl  das  Schwächste,  was  Schiller  geschrieben  hat; 
nicht  nur  in  Hinblick  auf  Malerei,  auch  auf  Psychologie 
lässt  den  Dichter  der  Genius  im  Stich.  Um  diese 
Schwäche  recht  grell  zu  beleuchten ,  darf  man  nur  die 
Exposition  von  Emilia  Galotti  erwähnen ,  welche  im 
Hinblick  auf  Malerei  sowohl  wie  auf  Psychologie  so 
glänzend,  so  sonnenklar  und  wahr  ist.  —  Aber  Lessing 
war  ein  Mann  von  Welt,  als  er  seinen  Maler  Conti  schuf; 
Schiller  war  ein  armer,  mit  Hunger  und  Blosse  kämpfender 
Schüler,  aus  einer  Drillanstalt  entflohen,  jeden  Augen- 
blick gewärtig,  aufgehoben  und  lebenslänglich  neben 
Schubert  auf  dem  Hohenasperg  eingekerkert  zu  werden. 
Wie  konnte  sein  Auge  Ruhe  und  Klarheit  gewinnen, 
um  die  Werke  der  Kunst,  denen  er  auf  seiner  Irrfahrt 
entgegentrat,  auch  nur  annähernd  zu  würdigen  und  aus 
ihnen  eine  Zurechtweisung  seiner  überschäumenden  Ein- 
bildungskraft zu  entnehmen  ? 

Uebrigens  ist  ein  Feingefühl  in  dieser  Scene  doch 
nicht  zu  verkennen ;  zu  dem  Colorit  des  Cinquecento, 
wenn  auch  nur  des  politischen,  gehört  immerhin  ein 
Pinselstrich,  welcher  direct  auf  die  bildende  Kunst  hin- 
weist. —  Borgia ,  Rover e ,  Mediä,  Gensaga,  Este,  die 
Signoria  von  Venedig,  alle  diese  politischen  Grössen 
hängen  auf's  Engste  mit  Kunst  und  Künstlern  zusammen, 
und  so  mag  dem  Dichter,  wenn  auch  formlos  und  nebel- 
haft, doch  das  Bedürfniss  unabweislich  geschienen  haben, 
in  die  « Revolution  von  Genua »  auch  einen  Ton  aus 
diesem  Register  hineinklingen  zu  lassen.  —  Auffallender 
Weise  schweigt  dieser  Ton  wieder  vollständig  im  « Geister- 
seher», das  Venedig  des  «  Geistersehers  »  ist  lediglich  eine 
moderne  Grossstadt ,  fast   ohne  Localfarbe ,    völlig  ohne 


Hinweis  auf  Venedig's  dämonische  Kunstschönheit,  an 
welcher  doch  kein  moderner  Dichter  von  Lord  Byron 
an  sich  satt  zu  preisen  vermag.  Schon  in  Goethe 's 
Epigrammen  regt  sich  dieses  kunstschwärmerische  Ele- 
ment, obwohl  es  noch  vermischt  ist  mit  Grossstadts- 
zügen.  Der  « Geisterseher »  aber  verzichtet  auf  allen 
künstlerischen  Anklang,  fast  wie  Shakespeare  oder  Olway; 
nur  die  geheimnissvolle  Stadt  kommt  zur  Geltung. 

Schon  der  Umgang  mit  einem  so  gebildeten  Manne 
wie  Körner  klärte  Schillers  Phantasie;  das  Wesen  der 
Form  als  solches  dämmerte  ihm  auf,  und  prägnant  weiss 
er  es  zu  bezeichnen. 

«  Der  Obeliske  stieg,   die  Pyramide, 

Die  Herme  stand,  die  Säule  sprang  empor. 

Die  Kraft,  die  in  des  Ringers  Muskel  schwillt, 

Muss  in  des  Gottes  Schönheit  lieblich  schweigen.  » 

Noch  lichter  wird  es  ihm  an  der  Seite  Goethe' s, 
der  ihm  unverkennbar  die  wichtigsten  Fingerzeige  ge- 
geben; schon  in  seinen  Briefen  sind  solche  in  grosser 
Anzahl  zu  finden ;  welche  Fülle  mag  erst  das  mündliche 
Gespräch  ergeben  haben !  Man  pflegt  zu  staunen,  mit 
welcher  Wahrhaftigkeit  Schiller  die  Schweizer  Landschaft 
geschildert  hat,  die  sein  Auge  niemals  gesehen.  Nicht 
minder  staunenswerth  ist  die  überzeugende  Plastik,  die 
uns  aus  seinen  Schilderungen  von  nie  gesehenen  Kunst- 
werken entgegen  tritt.  Die  Elegie  «Pompeji  und  Her- 
culanum »  ist  schon  an  und  für  sich  ein  entzückendes 
Gedicht;  aber  wenn  man  erwägt,  dass  seine  Farben  nur 
nach  Hörensagen ,  nach  Beschreibung ,  höchstens  nach 
ein  paar  mangelhaften  Abbildungen  gewählt  sind,  so 
wird  sie  ein  wahres  Wunderwerk.  Ein  lebendigeres  Bild 
kann  keine  der  zahllosen  über  Pompeji  erschienenen 
gelehrten  Schriften  geben  als  diese  kleine  Elegie.  Alles 
drängt  sich  wie  leibhaftig  dem  Auge  entgegen,  zunächst 
die  Architectur :  der  räumige  Porticus,  das  Theater,  der 
Bogen  des  Sieges,  die  reinlichen  Gassen  mit  dem  erhöhten 
schmäleren  Weg  neben  den  Häusern,  die  traulichen  Zimmer 
um  den  einsamen  Hof  der  Privatwohnung.  Da  glänzt 
der  Mosaikfussboden,  da  strahlen  die  Wände  von  Farbe 
und  die  köstlichsten  Malereien  lachen  und  jubeln  uns  ent- 
gegen, die  gemalten  Vasen,  die  schöngeflügelten  Sphinxe, 
den  Caduceus  schwingt  der  zierlich  geschenkelte  Hermes 
und  die  Victoria  fliegt  leicht  von  der  haltenden  Hand. 
Betrachten  wir  das  Gedicht  Vers  für  Vers ,  so  finden 
wir  nicht  viel  mehr  als  einen  geschmackvoll  zusammen- 
gestellten Katalog;  betrachten  wir  es  als  Ganzes,  so 
schimmert  und  leuchtet  und  lebt  es  in  unbeschreiblicher 
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Freudigkeit.  Jedem  von  uns,  die  wir  heute  so  leicht 
nach  Pompeji  reisen  können  wie  Schiller  etwa  von  Jena 
nach  Weimar,  klingt  der  Wohllaut  dieser  unsterblichen 
Distichen  in  den  Ohren,  wenn  wir  jene  heitere  Todten- 
stadt  durchwandern,  und  die  Wirklichkeit,  die  wir  nun 
von  Angesicht  zu  Angesicht  sehen,  scheint  uns  so  ver- 
traut, so  altbekannt  von  Jugend  auf;  ach,  es  ist  das 
Schiller 'sehe  Gedicht,  das  nun  Gestalt  wird,  nachdem 
es  uns  so  lange  eine  holde  Ahnung  war,  und  Jeder  von 
uns  denkt  gewiss  mit  stiller  Wehmuth  an  den  Contrast 
zwischen  unserer  behaglichen  Leichtfüssigkeit  und  der 
schweren  Fessel,  die  Schiller  's  Irdisches  an  den  Block 
schmiedete.  Warum  war  es  damals  denn  so  ganz  un- 
möglich, dass  irgend  ein  deutscher  Mann  ein  paar  Thaler 
in  die  Hand  nahm  und  sagte:  «Herr  Rath  Schiller, 
wollen  Sie  mir  vergönnen,  einen  verschwindend  kleinen 
Theil  des  Dankes,  den  Ihr  Volk  Ihnen  schuldet,  ab- 
zutragen? Wollen  Sie  nicht  einmal  in  bequemer  Müsse 
über  Venedig,  Florenz,  Rom  u.  s.  w.  nach  Pompeji 
reisen,  und  wollen  Sie  nicht  als  ganz  besondere  Ver- 
günstigung mir  gewähren,  dass  ich  als  Ihr  treuergebener 
Courier,  Diener  und  Zahlmeister  Sie  begleite  ? »  Heute 
würden  auf  der  Stelle  Tausende  sich  glücklich  schätzen 
unter  solchen  Umständen  nach  Italien  zu  reisen ;  warum 
fand  sich  zu  Schiller' s  Lebzeiten  auch  nicht  Einer? 
Doch  das  führt  vom  Wege  ab.  Genug ,  dass 
Schillers  Phantasie  durch  keine  Fessel  anzuschmieden 
war,  ja  noch  mehr,  dass  sie  eben  durch  die  Fesseln, 
die  den  Körper  drückten,  zu  ihren  höchsten,  freiesten 
Flügen  angetrieben  wurde. 

Gleich   neben    dem  Bilde  Pompeji's    steht  das  Bild 
des  katholischen  Roms  in  Mortimer's  Rede: 

t  Wie  ward  mir,  Königin  ! 
Als  mir  der  Säulen  Pracht  und  Siegesbogen 
Entgegen  stieg,  des  Colosseums  Herrlichkeit 
Den  Staunenden  umfing,  ein  hoher  Biidnergeist 
In  seine  heit're  Wunderwelt  mich  schloss. 
Ich  hatte  nie  der  Künste  Macht  gefühlt, 
Es  hasst  die  Kirche,  die  mich  auferzog, 
Der  Sinne  Reiz,  kein  Abbild  duldet  sie, 
Allein  das  körperlose  Wort  verehrend. 
Wie  wurde  mir  als  ich  in's  Inn're  nun 
Der  Kirchen  trat,  und  die  Musik  der  Himmel 
Herunterstieg  und  der  Gestalten  Fülle 
Verschwenderisch  von  Wand  und  Decke  quoll, 
Das  Herrlichste,  das  Höchste,  gegenwärtig 
Vor  den  entzückten  Sinnen  sich  bewegte! 
Als  ich  sie  selbst  nun  sah,  die  Göttlichen, 
Den  Gruss  des  Engels,  die  Geburt  des  Herrn, 
Die  heilige  Mutter,  die  herabgestiegene 
Dreifaltigkeit,  die  leuchtende  Verklärung.  > 


Der  Vatican  wird  dem  glühenden  Jüngling  zu  einem 
Reich  der  Himmel: 

«  Denn  nicht  von  dieser  Welt  sind  diese  Formen !  > 

In  diesen  Versen  wird  der  Sieg  der  Phantasie  in 
stolzen ,  weithinschallenden  Fanfaren  verkündet.  Der 
genaueste  Rom-Kenner  hätte  das  Wesentliche  der  ewigen 
Stadt  nicht  prägnanter  zusammenfassen  und  darstellen 
können.  Und  wenn  es  noch  etwa  eine  Ergänzung  be- 
durfte ,  so  gibt  der  Dichter  auch  diese ,  freilich  an 
anderer  Stelle : 

«  Prächtiger  als  wir  in  unserem  Norden 
Lebt  der  Bettler  an  der  Engelspforten; 
Denn  er  sieht  das  einzige,  ewige  Rom. 

Leben  in  dieser  einen  Strophe  nicht  die  ganzen 
Schaaren  unselig-seligen  Gesindels  auf,  welches  man  in 
Rom  täglich  in  seinen  Lumpen  vor  den  goldenen  Altären 
in  St.  Peter  knien  sieht? 

Wo  Schiller  von  jetzt  an  in  Sachen  der  bildenden 
Kunst  noch  das  Wort  nimmt,  ist  es"  völlig  zutreffend, 
klar  und  scharf  geprägt  und  von  ewiger  Giltigkeit.  Die 
eleganten,  etwas  unschillerisch  nach  der  Atmosphäre 
des  Hofes  duftenden  Stanzen  in  der  Huldigung  der 
Künste  zeigen  die  souveräne  Hoheit,  zu  der  Schiller 
auch  auf  diesem  Gebiete  sich  emporgearbeitet,  eben- 
sowohl wie  jene  juwelengleichen  Distichen  : 

Der  Obelisk. 

Aufgerichtet  hat  mich  auf  hohem  Gestelle  der  Meister: 

Stehe,  sprach  er,  und  ich  steh'  ihm  mit  Kraft  und  mit  Lust. 

Der  Triumphbogen. 
Fürchte  nicht,  sagte  der  Meister,  des  Himmels  Bogen ;  ich  stelle 
Dich  unendlich,  wie  ihn,  in  die  Unendlichkeit  hin. 

Die  schöne  Brücke. 
Unter  mir,  über  mir  rennen  die  Wellen,  die  Wagen  und  gütig 
Gönnte  der  Meister  mir  selbst  auch  mit  hinüber  zu  geh'n. 

Die  Peterskirche. 
Suchst  du  das  Unermessliche  hier,  du  hast  dich  geirret; 
Meine  Grösse  ist  die,  grösser  zu  machen  dich  selbst. 

Man  fühlt ,  dass  hier  die  künstlerische  Intuition 
schon  darauf  und  daran  ist,  die  Stilgesetze  der  Alten 
zu  durchdringen ,  wie  sie  etwa  Schitikel  erkannt  und 
Böttcher  in  seiner  «Tectonik  der  Hellenen»  so  geistreich 
formulirt  hat.  Ein  Distichon ,  das  mir  das  Herrlichste 
von  Allen  scheint,  findet  sich  in  den  Xenien: 

« Was  bedeutet    dein  Werk  ?  >      So    fragt   ihr  den  Bildner    des 

Schönen ; 
Frager,  ihr  habt  nur  die  Magd,  niemals  die  Göttin  geseh'n. 

In  diesen  paar  Worten  ist  das  Wesen  der  bildenden 
Kunst  gekennzeichnet.  Während  der  rohe  Haufe  sich 
nur  mit  dem  Gegenständlichen,  dem  Stoff,    dem  Inhalt, 
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mit  der  Bedeutung  beschäftigt  und  alle  Form  barbarisch 
ignorirt,  während  der  Halbgebildete  zwischen  Inhalt  und 
Form  scheidet  und  nur  dann  die  Form  für  das  Auge 
statuirt,  wenn  der  Inhalt  seinem  Herzen  etwas  zu  Gute 
thut ,  spricht  hier  der  wahrhaft  Gebildete  die  Identität 
von  Form  und  Bedeutung  aus.  Das  ist  das  Letzte, 
Höchste,  immer  nur  für  einen  kleinen  Kreis  Auserwählter 
begreifbar;  aber  diesem  auch  um  so  klarer,  je  mysteriöser 
es  Halbgebildeten ,  je  sinnloser  es  den  Barbaren  ist. 
Die  ganze  Rangordnung  unter  den  Werken  der  Kunst 
würde  verschoben  werden,  wenn  man  Bedeutung  und 
Form  trennen  und  jener  den  Vorrang  vor  dieser  einräumen 
wollte ;  man  würde  sagen  müssen :  Gemälde ,  welche 
Götter  und  Heilige ,  Heroen  und  wichtige  Scenen  dar- 
stellen, sind  die  vorzüglichsten,  z.B.  Raphael' s  «Sixtina», 
Cornelius'  «Patroklosscli  lacht»,  Menzel' s  «Flötenconcert» 
und  die  Neu  -  Ruppiner  Darstellungen  der  « Kaiser- 
proclamation  von  Versailles »  ;  dann  folgen  im  Range 
die  sog.  guten  und  rührenden  Handlungen,  dann  folgen 
u.  s.  w.,  u.  s.  w.,  bis  man  endlich  anlangen  würde  bei 
den  untergeordnetsten,  z.  B.  bei  den  gemalten  Broden 
und  Cigarrenkisten  auf  Ladenschildern  und  dem  todten 
Wildpret  von  Jan  Weenix.  Zu  dieser  Consequenz,  so 
unabweisbar  sie  auch  ist,  wagt  es  natürlich  Niemand  zu 
treiben ;  aber  doch  fühlen  die  grossen  Haufen  der  Halb- 
gebildeten die  Haut  schaudern ,  wenn  man  umgekehrt 
einen  Weenix  in  die  Nähe  eines  Raphael  zu  bringen 
wagt  und  die  Neu-Ruppiner  Historienbilder  zu  den  Laden- 
und  Wirthshausschildern  degradirt.  Dass  Alles  auf  die 
Behandlung  des  Stoffes  ankommt,  wollen  im  Uebrigen 
ganz  helle  Köpfe  nicht  zugestehen;  ein  bischen  Werth 
möchten  sie  doch  gar  zu  gerne  dem  Stoff  an  sich  bei- 
messen. Und  einen  gewissen  Werth  hat  ja  auch  der 
Stoff  an  sich;  die  Gestalt  eines  Menschen  ist  höherer 
Schönheit  fähig  als  die  Gestalt  eines  Hasen,  und  insofern 
Raphael  die  höhere  Schönheit  bildet,  ist  er  ein  grösserer 
Künstler  als  Jan  Weenix,  der  nur  die  Gestalt  todter 
Thiere  zur  Vollkommenheit  zu  bringen  weiss.  Aber 
man  abstrahire  von  der  Behandlung;  man  setze  statt 
Raphael'scher  Schönheit  dem  Jan  Weenix  irgend  eine 
conventionelle  Nazarener  Madonna  oder  ein  Sensations- 
bild modernsten  Schlages  entgegen,  so  neigt  sich  die 
Waage  sofort  zu  Gunsten  des  Thiermalers. 

Ich  meine  einmal  im  Schiller  den  Gedanken  ge- 
funden zu  haben,  dass  die  schöne  Vase  der  vollendetste 
Ausdruck  der  Kunst  sei,  ihr  Gehalt  sei  ihre  Form,  ihre 


Form  sei  ihr  Gehalt.  Zwar  muss  ich  doch  hier  beschämt 
bekennen,  dass  ich  die  Stelle  nicht  nachzuweisen  vermag; 
aber  der  Gedanke  enthält  die  Summe  alles  Dessen,  was 
Schiller  über  Kunst  gedacht  hat.  Dasselbe,  was  der  Franzose 
«l'art  pour  l'art»  nennt;  dasselbe,  was  Goethe  in  un- 
erschöpflichen Variationen  verkündet  hat,  einem  Propheten 
des  alten  Testamentes  vergleichbar,  der  nicht  müde  wird 
zu  rufen :  «  Gott  ist  Gott  und  kein  anderer  Gott  neben 
ihm».  Die  Einheit  und  Untheilbarkeit  des  Kunstwerkes, 
einheitlich  und  untheilbar  wie  die  Begriffe  Stoff  und 
Kraft,  oder  Welt  und  Gott,  oder  wie  ich,  vielleicht  sehr 
trivial,  hinzusetzen  möchte,  wie  die  Begriffe  rechts  und 
links.  Man  hebe  einen  Begriff  auf  und  der  andere 
zerfällt  sofort  in  Nichts. 

Hier  geräth  man  auf  die  steinigen,  beeisten  Höhen 
der  Speculation,  auf  denen  des  Für  und  Wider  niemals 
ein  Ende  abzusehen  ist ;  es  ist  wohl  besser ,  bei  der 
realen  Gestalt  selbst  stehen  zu  bleiben  und  sich  zu  ver- 
gegenwärtigen,  wie  sich  die  bildende  Kunst  zu  ihm 
stellte,  nachdem  dargethan  ist,  wie  er  sich  zu  ihr  ver- 
hielt. Auf  die  Stoffe  zu  Gemälden  und  Sculpturen. 
welche  direct  seinen  Werken  entnommen  sind,  kann  es 
wenig  ankommen ;  in  seinem  hohen  Sinne  zu  schaffen 
hat  die  classische  Periode  der  modernen  Kunst  wohl 
versucht ,  aber  nur  sehr  unzulänglich  erreicht.  Den 
Willen  hatte  sie  wohl ;  aber  das  Vollbringen  war  schwach, 
die  Technik  fehlte,  die  leidige  Technik  fehlte  namentlich 
den  Malern.  Der  Pinsel  der  Renaissancemeister  war 
ein  Zauberstab,  der  scheinbar  mühelos  alle  Feengärten 
Armida's  in's  Dasein  rief;  der  Pinsel  des  Cornelius  und 
seiner  Schüler  glich  einem  Grabscheit,  mit  welchem  in 
schwerer  Arbeit  der  harte  Boden  zu  dürftiger  Ernte 
bestellt  wird.  Ehre  den  Männern,  die  solche  Arbeit 
redlich  geleistet  haben ! 

Auch  das  Geschlecht  ihrer  Nachkommen  sei  nicht 
verachtet ,  die  um  der  Harmonie  ihrer  Werke  willen, 
die  Aufgabe  weniger  hoch  stellten ,  aber  sie  auch 
dafür  entsprechender  lösten.  Schönheit  war  auch  ihr 
Wahlspruch.  Mit  Befremden  jedoch  und  nicht  selten 
mit  tiefem  Unwillen  blicken  wir  auf  Neueste,  die  in 
Verzweiflung  aller  Schönheit  den  Scheidebrief  gegeben 
haben  und  nur  am  Stoff  hangen,  an  der  ganz  barbarischen, 
photographischen  Natürlichkeit  der  Dinge,  der  Dinge, 
nicht  einmal  etwa  der  gesunden,  kraftstrotzenden,  auf 
dem  vollen  Markte  des  Lebens ,  sondern  der  kümmer- 
lichen,   grauangestrichenen,    wie  sie   sich   in  Altweiber- 
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Spitälern,  Waisenhäusern  und  verlogen -pietistischen 
Proletarierwohnungen  finden  mögen.  Wie  ist  es  möglich, 
dass  in  dem  Volke  Schiller's  das  Ideal  so  hat  in  Ver- 
achtung gerathen  können? 

Doch  werfen  wir,  statt  pessimistisch  zu  verzweifeln, 
vielmehr  einen  hoffenden  Blick  in  die  Zukunft.  Die 
Wirkung  grosser  Männer  kann  vorübergehend  unter- 
brochen werden.  Aber  hüten  wir  uns,  wenn  wir  an  der 
Sonne  plötzlich  einen  schwarzen  Fleck  gewahr  werden 
und  diesen  Fleck  am  Ende  die  ganze  Sonne  bedecken 
sehen,  sofort  zu  fürchten,  der  Fenriswolf  habe  die  Sonne 
verschlungen.  Es  war  nur  ein  kleiner  Trabant  unserer 
eigenen  dunkelen  Erde,  der  sich  zwischen  uns  in  das 
ewige  Licht  drängte.  Eine  Stunde  und  es  wird  wieder 
hell! 

Die  Wirkung  eines  Schiller  wird  durch  ein  Jahr- 
tausend und  länger  in  directer  Linie  wie  der  Stammbaum 
eines  erlauchten  Geschlechtes  zu  verfolgen  sein ;  verzagen 
wir  nicht,   wenn  gegenwärtig   andere  Phänomene  sie  zu 


verdrängen  scheinen.  Eines  aber  ist  vor  Allem  allen 
Künstlern  noth,  ob  sie  nun  Maler,  Bildhauer,  Baumeister, 
Mimen,  Musiker,  Dichter  seien,  dass  sie  mit  dem  letzten 
Besten,  dass  sie  mit  Mark  und  Blut  für  Das  einstehen, 
was  in  ihrer  Seele  lebt.  Und  so  kann  man  auch  Den 
nicht  verdammen,  dessen  Wahrheitsgefühl  sich  mit  der 
Schönheit  nicht  vereinigen  will;  er  verdient  ob  des 
trostlosen  Zwistes  in  seiner  Seele  herzliches  Mitgefühl. 
Die  Wahrheit  aber  und  die  Schönheit  sehen  lächelnd 
wie  ein  untrennbares  Doppelgestirn  herunter;  sie  wissen, 
dass  menschliche  Zweifel,  dass  menschliche  Verzweiflung 
ihrer  ewigen  Einheit  Nichts  anhaben  kann.  Wenn  je 
eine  Seele  auf  den  rauhesten,  qualvollsten  Pfaden  zu  der 
Einsicht  in  diese  göttliche  Einheit  sich  emporrang ,  so 
war  es  die  Seele  Schiller's  und  sein  Wort  hat  das 
Gewicht  eines  Blutzeugnisses.  Zieren  wir  sein  Haupt  nicht 
nur  mit  der  Aureole ;  öffnen  wir  unser  Herz  der  Gewalt 
seines  Beispiels.  Beten  wir  zu  allen  Göttern,  uns  mit 
einem  Hauch  seines  Ideales  zu  segnen  1 

Ä.  Füg  er-. 
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Jacques  Louis  David,  der  Veteran  der  neueren  franzö- 
sischen Malerei,  soll  einmal  mit  dem  Gedanken,  sogar 
mit  dem  offen  ausgesprochenen  Wunsche  umgegangen 
sein,  die  alten  Kunstwerke,  an  denen  seine  Zeit  entweder 
den  berühmten  Namen  oder  vielleicht  die  wirkliche  Grösse 
anerkannte,  schonungslos  zu  vernichten.  Man  müsse  der 
Natur  wieder  nahe  treten  und  nicht  lediglich  aus  Dem 
schöpfen  wollen,  was  andere  Leute  zu  anderen  Zeiten 
mit  anderer  Auffassung  gemacht  hätten.  Der  Einfluss 
von  künstlerischen  Werken,  die  nicht  nur  ihrer  Zeit  als 
etwas  Bedeutsames  galten,  sondern  von  der  Nachwelt 
noch  um  eine  oder  mehrere  Stufen  höher  gehoben  worden 
seien,  könne  unmöglich  für  eine  neu  sich  Bahn  brechende 
Anschauung  von  Nutzen  sein,  sagte  er.  Er  sei  vielmehr 
geradezu  schädlich,  weil  gar  viele  aufstrebende  Künstler 
sich  vom  Banne  dieser  Werke  loszumachen  nicht  im 
Stande  seien,  sondern  immer  und  immer  wieder  auf  sie 
zurückgriffen  und  so  der  wahren  Naturanschauung  direct 
in's  Gesicht  schlügen.  Er  hatte  dabei  hauptsächlich  die 
grossen  Meister  der  Renaissance  und  ihre  Nachfolger  im 
Auge.     Die  Antike  dagegen  verabscheute  er  keineswegs, 


weil  sie  ihm  betreffs  Naturwahrheit  höher  stand,  als  die 
Leistungen  späterer  Epochen;  vielleicht  stand  ihr  auch 
der  politische  Geist  David' s  näher;  er  war  bekannter- 
massen  nicht  blos  Republikaner ,  sondern  gehörte .  der 
ultra-radicalen  Partei  an ,  ein  Umstand ,  der  ihn  auch 
für  die  Verurtheilung  Louis  XVI.  im  Nationalconvente 
stimmen  Hess. 

Die  Anschauung  hatte  etwas  Unbarmherziges,  aber 
auch  ein  Stück  richtiger  Empfindung  an  sich ;  denn  dass 
das  einseitige  Bewundern  des  Vorhandenen  in  der  Kunst 
nicht  zum  Ziele  führe,  das  wird  ausser  den  theoretischen 
Kunst-Propheten  wohl  kaum  Jemand  bestreiten.  Indessen 
je  näher  und  je  intimer  die  Bekanntschaft  mit  der 
Natur  wird ,  desto  grösser  wird  ohne  Zweifel  beim 
richtig  beanlagten  Menschen  die  Achtung  vor  der 
Art  und  Weise ,  wie  vergangene ,  durch  gewaltige 
Aeusserungen  ausgezeichnete  Generationen  ihrerseits  den 
Problemen  der  Kunst  entgegentraten,  die  sie  ebenso  gut 
in  der  Anlehnung  an  die  Natur  zu  lösen  versuchten,  als 
irgend  eine  spätere  Zeit,  in  _der  so  Viele  das  Pulver  noch 
einmal  erfinden    zu   müssen  glaubten.     Gar  so  Mancher 
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schrie  und  schreit  glückselig  in  die  Welt  hinaus  Ich 
hab's,  ich  hab's  ,  und  bei  nähcrem  Beschauen  stellt  es 
sich  dann  einfach  heraus ,  dass  Ben  Akiba  Recht  hat. 
Von  den  vielen  späteren  Pulver-Erfindern .  die  durch 
sich  selbst,  nicht  durch  Andere,  von  sich  reden  machten, 
darf  wohl  gesagt  werden,  dass  ihre  Entdeckungen  mit  dem 
wirklich  rauchfreien  Explosivstoffe  in  gar  keiner  Be- 
ziehung stehen,  dass  sie  vielmehr  selbst  immer  für  das 
nöthige  Quantum  Dunst  sorgten  oder  dies  zur  Stunde 
noch  thun,  indem  sie  der  Welt  stets  nur  von  der  hohen  Be- 
deutung der  eigenen  Person  zu  erzählen  wissen.  Bekannter- 
maassen  glaubten  auch  die  Künstler  des  Mittelalters  an  ihre 
Mission  und  erfüllten  sie  mit  einem  Maasse  von  Hingebung, 
die  jedem  Unbefangenen  imponiren  muss.  Auch  sie 
strebten  der  Wahr- 
heit zu  ;  in  manchen 
Dingen  standen  sie 
ihr  vielleicht  so- 
gar viel  näher  als 
spätere,  selbst  als 
jüngstvergangene 
Zeiten.  Und  wer  nur  selbst  ge- 
sunden Sinnes  undunverblendeter 
Weise  die  Natur  betrachtet,  der 
wird  auch  immer  an  den  Werken 
vergangener  Zeiten  jenen  Zug  her 
auszulesen  verstehen,  der  sie  neben 
der  technisch  geschickten  Behandlung 
zu  wahren  Kunstäusserungen  im  besten 
Sinne  des  Wortes  macht.  Wo  aber 
die  Anschauung  auf  einem  bestimmten 
System,  auf  scholastischen  Grundsätzen 
beruht,  wo  sie  etwas  Herausgetüfteltes, 
nichts  Empfundenes  ist,  da  schreitet  gewiss  die  Un- 
duldsamkeit als  erste  und  am  ungeberdigsten  sich 
zeigende  Figur  hinter  jenem  Wesen  her,  das  die  so- 
genannte Freie  Kunst  vorstellt.  Gerade  diese  pflegt 
in  den  meisten  Fällen  am  unfreiesten  zu  sein,  denn  wo 
die  schablonenartige  Anschauung  Fuss  fasst.  und  träte 
sie  in  Tausenden  von  kilometergrossen  Leinwanden  auf, 
da  fehlt  ihr  der  innere  Halt  und  sie  sinkt  zum  Werth 
der  Eintagsfliege  herab,  sie  wird  zur  Episode,  nicht  aber 
zur  gestaltenden  Göttin.  Was  für  Wandlungen  Hessen 
sich  nicht  in  dieser  Hinsicht  während  der  letzten  Jahre 
wahrnehmen ,  wie  oft  musste  nicht  ein  tönender  Name 
die   Schwäche  Jener   bemänteln    helfen  .    die  von    einem 
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wirklich  originell  und  selbstständig  empfindenden  und 
sehenden  Künstler  angesteckt  wir  wollen  absichtlich 
nicht  inspirirt ;  sagen  -  nun  auf  einmal  dahinter  kamen, 
dass  er  zwar  einen  Schein  vom  Wahren  habe,  dass  man 
aber  dennoch  weiter  gehen  könne.  Welcher  Spuk  von 
Benennungen:  Naturalisten,  Realisten,  Impressionisten, 
Pleinairistcn,  Luministen !  Ja,  Courbet  hatte  Recht,  als 
er  einem  Frager  darüber,  was  denn  im  grossen  Wider- 
streit der  wahren  und  unwahren  Talente  das  Richtige 
sei,  zur  Antwort  gab:  Quant  ä  moi,  je  prefere  la 
peinture!»  Das  war  das  ehrliche  Bekenntnisse  eines 
Menschen,  der  seine  eigenen  Bahnen  in  voller  Ueber- 
zeugung  wandelte,  und  der  eben  nur  die  Kunst,  nicht 
aber   einen  Haufen    von    nichtssagenden  Dingen ,    die  in 

/  ihrem  Kometen- 
schweifmitziehen, 
gelten  Hess. 

Mit  Stentor- 
stimme wird  heute 
von  so  Vielen  ver- 
kündet ,  dass  die 
Kunst  sich  jetzt 
nur  noch  mit  der 
Wirklichkeit  be- 
fasse und  dass  das  gegenwärtige 
Dasein  den  Mittelpunkt  aller  die 
Wahrheitstreue  in  erster  Linie  an- 
strebenden Leistungen  zu  bilden 
habe.  Gut,  nur  vorwärts !  Wenn  man 
die  Natur  in  all'  ihren  Phasen  macht 
wie  sie  wirklich  ist  und  auch  jene  Con- 
traste  immer  mit  in  Betracht  zieht,  welche 
nivellirend  wirken,  dann  tritt  das  Häss- 
liche  nicht  einseitig  zu  Tage,  sondern  es  stellt  sich 
naturgemäss  seinem  Antipoden  gegenüber  auf  und 
Gcschmacksache  des  Einzelnen  ist  es  dann,  sich  mehr 
nach  dieser,  mehr  nach  der  anderen  Seite  zu  halten. 
Aber  wozu  denn  auch  dieses  Predigen  von  der  Erkennt- 
niss  der  Wahrheit,  die  einzig  und  allein  unseren  Tagen 
vorbehalten  geblieben,  wesshalb  es  denn  auch  angezeigt 
sei.  unsere  Zeit  eine  wirklich  begnadete  zu  nennen ! 
Es  muss  einem  ja  doch  unwillkürlich  das  Heine'schc 
Gedicht  einfallen : 

Nicht  galante  Paladins 
Fechten  hier,  nicht  Damendiener  — 
Dieses  Kampfes  Ritter  sind 
Kapuziner  und  Rabbiner! 
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Lasse  man  doch  um  Gottes- 
willen Jeden  nach  seiner  Facon  selig 
werden.     Ein  Fünkchen   Wahrheit, 
vielleicht   auch  ein   Funken   liegt    in 
jeder  überzeugten  künstlerischen  Aeus- 
serung  und  wenn  es  nun  eben  so  ganz 
begnadete   Berather-Naturen    gibt,     bei 
denen  die  Wahrheit  nimmer  funkenweise 
leuchtet,  sondern  gleich  wie  ein  Bergfeuer  um  Johanni, 
so  sind  sie  ja  darum  zu  beneiden,    aber  es  bleibe  ihr 
persönliches  Eigenthum,    denn  jene  Neugläubigen,    die 
nicht  aus  eigenster  Anschauung  den  Dingen  gegenüber- 
stehen, wie  sie  sind,  sondern  die  Bekanntschaft  damit  mehr 
vom  Hörensagen  her  datiren,  sie  gehören  mit  zum  Heere 
der  Ritter  von  der  traurigen  Gestalt.     Schaffe   man  ein 
Normal- Auge,  ein  Normal-Gehirn,  ein  Normal-Talent,  dann 
realisirt  sich  vielleicht  Vieles,  was  die  Apostel  einer  absolut 
«noch  nie  dagewesenen  Anschauung  der  Dinge»  anstreben. 
Was  heisst  denn  das  vielgepriesene  Wort   «Wahrheit  in 
der  Kunst » ?    Würde  von  einem  modernen  Michel  Angelo 
vielleicht  verlangt,  dass  er  statt  seines  gewaltigen,  einer 
Elementarkraft   vergleichbaren  Moses   in  San  Pietro   da 
Vincoli  einen  Synagogenvorsteher  als  monumentale  Figur 
dahineinsetzte?    In  Italien  kann  man  auf  den  modernen 
Kirchhöfen  allerlei  solche  Dinge  sehen,  z.  B.  einen  Dandy, 
in  Marmor   ausgehauen,   mit  Anzug  von    tadellosestem 
Schnitte,    in  Glacehandschuhen,   den  Spazierstock  quer 
vor  den  Körper  haltend.     Dass    die  modernen  Italiener 
in  ihrer  Plastik  dergleichen  Zeug  machen,  mögen  ihnen 
vielleicht  die  Todten  verzeihen ;   sie  müssten  dann  aber 
sehr    versöhnlich    gestimmt    sein    diesen    Bestrebungen 
gegenüber,  die  offenbar  auch  nach  «Wahrheit?  trachten. 
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Möge  diese  für  das  gesprochene  und  geschriebene  Wort  gelten,   mögen 

da  Extracte  von  phonographischen  Aufzeichnungen    zusammengestellt 

und  als  Romane  oder  Dramen  im  wahren  unverfälschten  Wortlaute 

geboten  werden,  in  der  bildenden  Kunst  gibt  es  Dinge,  die 

1^.  sich  ganz  einfach  eben  nicht  reproduciren  lassen.     Essolle 

nur  Einer  versuchen  und  Sonnen- 
schein malen  wollen,  wie  er   in 
der  Natur  wirkt!    Das  ganze 
künstlerische    Schaffen  be- 
steht ja,    wenigstens  so- 
weit   es     zunächst    die 
bildende  Kunst  betrifft, 
in    einem    Uebersetzen 
der  Empfindungen,  die 
man  vor  der  Natur  hat. 
Dazu    zwingt   allein   schon 
die  Eigenart  des  Stoffes,  des 
materiellen  Theiles    einer  jeden 
Schöpfung.     Wohl  gehen    da   die 
Wege  weit  auseinander,  aber  sicher  ist, 
dass  Das,  was  wirklich  gut  und  der  Natur 
nahekommend    ist,    immer  wieder    den 
gleichen  Geist  und  Ausdruck  zeigt,  den  die  Meisterwerke 
anderer  Zeiten   an   sich  tragen.     Die  Eigenartigkeit  hat 
dabei    vollen  Spielraum   und   sie   allein    ist   es,    die   der 
Sache  charakteristische  Färbung  zu  geben  vermag.    Eine 
unpersönliche  Kunst,    aus    der   uns   die  Natur   in   ihrer 
ganzen  Grösse  entgegenträte,    mag   wohl  als   Ideal  den 
Besten  vorgeschwebt  haben,    denn    es   ist  gewiss,    dass 
der    Mehrzahl    der  Menschen,    vielleicht  allen,   die   Er- 
scheinungswelt erst  klar  wird,  wenn  sie  dieselbe  in  einem 
bestimmten  Rahmen  abgegrenzt  erschauen,  und  dass  erst 
durch  die  Empfindung,  welche  wahrhaft  grosse,  geistvolle 
Kunst  wachruft,    die  Anschauung  gegenüber  der  Natur 
bestimmte  Form  gewinnt.     So  ideal  nun  auch  die  völlige 
Loslösung  des  persönlichen  Einflusses  auf  die  Entstehung 
eines   Kunswerkes   sein    könnte ,    möglich    wird    sie    so 
lange  nicht  sein,  als  individuelles  Empfinden  jene  Schat- 
tirungen    des    Empfangens    und    Wiedergebens    beseelt, 
welche    man    als    « künstlerische   Eigenart »    bezeichnet. 
Ich  erinnere  mich  des  wohlthuenden  Eindruckes,  den  ein 
paar  niederländische  Bilder  auf  mich  machten,  nachdem 
ich  in  einer  der  grössten  Gallerien  Italiens  stundenlang 
lauter  Meisterwerke    der   Cinquecentisten   und    Quattro- 
centisten  gesehen  hatte.     Und  so  wird  es  wahrscheinlich 
einem   Jeden   gehen,    der   ausser  dem  Respect,    den  er 
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grossen  Dingen  gegenüber  empfindet,  sich  auch 
noch    ein    Quentchen  'eigenen    Geschmackes 
reservirt  hat.     Es  gibt*unbezweifelte  Grössen, 
die,  unbeschadet  dieser  ihrer 
Eigenschaft,  doch  manchmal 
ein  wenig    monoton    wirken, 
wenn    sie  immer    und  immer 
wieder    in    den  Vordergrund 
gerückt  werden.     Ihnen  stets 
mit  unterthänigster  Hochach- 
tung zu  begegnen,  ist  Sache 
einseitiger    Schwärmer    oder  :; 

bedientenhafter  Seelen.  Er- 
frischend wirkt  doch  einzig 
und  allein  der  Wechsel.  Dess- 

wegen  mag  man  viel  leichter  hundert  Bilder  ver- 
schiedener Meister  anschauen,  als  hundert  Photo- 
graphien nach  der  Natur,  und  wären  diese  letzteren 
mit  dem  denkbar  grössten  Geschick  gemacht.  Es 
fehlt  darin  die  Handschrift,  das  Persönliche.  Eine 
tadellos  aufgestellte  und  ausgerichtete  Regiments- 
front ist  gewiss  für  den  Fachmann  ein  Entzücken ; 
wie  viel  künstlerische  Anregung  mehr  bietet  aber  diese 
selbe  Truppe,  wenn  sie  aufgelöst  im  Terrain  manöverirt 
und  da  jeden  Augenblick  wechselnde  Bilder  gibt.  Und 
so  wird's  denn  auch  einstweilen  mit  den  künstlerischen 
Aeusserungen  bleiben,  die  um  so  interessanter  sind,  als 
sie  eines  jeden  Schaffenden  Eigenart  zeigen,  frei  von 
Theorie  jeglicher  Art,  komme  diese  nuü  paragraphen- 
weise den  Lernenden  entgegen,  oder  presse  der  Lehrer 
seine  heranzubildende^  Zukunftskünstler  dadurch  in  eine 
bestimmte  Form,  dass  er  Alles,  was  nicht  von  ihm  her- 
rührt ,  als  dummes ,  werthloses  Zeug  bezeichnet.  Man 
wendet  im^  gewöhnlichen  Sprachgebrauche  dafür  das 
bezeichnende  Wort  « Grössenwahn »  an ,  mit  welchem 
Individuen,  ganze  Familien,  ja  halbe  und  ganze  Völker- 
schaften zuweilen  behaftet  sind.  Einem  Künstler  zu 
folgen  in  seinem  Wollen ,  ist  immer  viel  dankbarer 
und  erschliesst  ganz  andere  Gesichtspunkte,  als  wenn 
man  sich  auf  den  hohen  Kothurn  stellt  und  sagt:  So 
hätte  er  es  machen  sollen». 

Ludwig  Passini,  um  auf  der  Sache  Kern  zu  kommen, 
ebenso  wie  Gabriel  Max  und  die  übrigen  Künstler,  von 
denen  hier  einzelne  Werke  wiedergegeben  sind ,  sie 
sprechen  alle  ihre  eigene  Sprache;  es  ist  vorderhand 
kein  Volapük    der  Kunst.     Seien    wir    froh  darum    und 
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begrüssen  wir   einen  Jeden,    der   unbeirrt    seine  eigenen 
Wege  geht. 

Was  ist  nicht  die  kleine  dunkelhaarige  Marietta, 
die  in  einem  Arm  ihre  Poppa,  mit  der  anderen  Hand 
den  niedrigen  Stuhl  mit  zerrissenem  Strohgeflecht  daher- 
schleppt,  ein  reizendes  Figürchen.  Die  Anmuth,  jenes 
Wesen,  das  dem  romanischen  Süden  so  durchweg  inne- 
wohnt, wenigstens  soweit  es  die  äussere  Erscheinung 
des  Menschen  betrifft,  sie  liegt  voll  und  ganz  ver- 
körpert in  dem  anspruchslosen  Figürchen,  das  Passini 
mit  ebenso  grosser  Liebenswürdigkeit  als  Wahrheit  dem 
Leben  abgelauscht  hat.  Der  Stuhl  und  die  Puppe  — 
das  sind  ja  zwei  Dinge,  aus  denen  sich  stundenlange 
Unterhaltung  schöpfen  lässt;  einmal  setzt  man  sie  in 
den  Schatten,  einmal  in's  helle  Sonnenlicht  und  wenn 
auch  dem  geliebten  Wesen  ein  Arm  fehlt  oder  ihm  die 
Nasenspitze  weggeschlagen  ist,  cosa  fä  —  der  kindlichen 
Phantasie  thut  das  keinen  Eintrag  und  die  Liebens- 
würdigkeiten, die  da  fallen,  während  die  verrenkten 
Glieder  zurecht  gedrückt  werden,  sie  sind  vielleicht 
nicht  stark  verschieden  von  denen,  die  einst,  Jahre 
später,  über  die  Lippen  kommen,  wenn  das  zerbrochene 
Kinderspielzeug  längst  vergessen ,  in  einem  dunklen 
Winkel  der  verrussten  Küche  unter  allem  möglichen 
und  unmöglichen  Scherbenwerk   ruht  und   die  Marietta, 
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eine  schön  aufgeblühte  Figur, 
unter  der  Thüre  steht,  die 
blühende  Granate  im  Haar, 
ein  seiden  Fürtuch  umge- 
schlagen, wartend,  ob  nicht 
bald  um  die  Ecke  des  Canals  / 

eine  Gondel  sichtbar   werde       / 
und   er,   der  Francesco .    der 
so  schön  singt : 

Sott'  il  ponte,  sott'  il  ponte  di  Rialto     j 
Fermeremo,  fermeremo  la  barchetta 

Uebrigens  -  wozu  Zu- 
kunftsträume und  dazu  noch 
solche  !    Es  genügt,  dass  das 

Kind  ein  Kind  sei  und  dass  Passini  aus  ihm  nichts 
Anderes  gemacht  hat,  als  das  was  es  in  der  Natur  ist, 
eine  südliche  Blume. 

Anders  Gabriel  Max,  dessen  weicher  schöner  Studien- 
kopf, vielleicht  eine  büssende  Magdalena,  getragen  ist 
von  einer  ausserordentlich  feinen  Empfindung.  Was 
soll  man  Anderes  darüber  sagen  als:  Er  ist  schön  und 
geistvoll  und  trägt  jenen  weichen  sympathischen  Zug 
an  sich,  den  der  Künstler  so  vielen  seiner  Fraucn- 
gestalten  einzuhauchen  verstand.  Und  dass  dieser  selbe, 
mit  ausgeprägtem  Schönheitssinne  arbeitende  Maler  zur 
rechten  Zeit  auch  einmal  die  spitze  Waffe  der  Satire 
in  geistreichster  Weise  zu  handhaben  wisse  und  damit 
bewies,  dass  er  nichts  weniger  als  einseitig  gewissen 
malerischen  Empfindungen  Raum  gebe,  das  zeigte  sein 
vortreffliches  Affenbild  auf  der  1889  er  Jahresausstellung 
zu  München,  das  in  der  neuen  Pinakothek  daselbst  den 
ihm  gebührenden  Ehrenplatz  bekommen  hat. 

«Biwak»  betitelt  sich  das  Bild  von  Wilhelm  Veiten 
(München),  dessen  Reproduction  in  der  Grösse  vom 
Originale  nicht  stark  abweichen  dürfte.  Veiten  hat  neben 
der  eigentlichen  Bildwirkung,  die  er  durch  das  ungemein 
feine  Zusammenstimmen  von  Figuren  und  Landschaft 
erreichte,  vor  Allem  hier  Eines  ganz  vortrefflich  gelöst ; 
Die  Bewegung,  die  im  Ganzen  liegt.  Der  Moment  des 
Anziehens  ist  mit  einer  Schärfe  beobachtet,  zumal  in 
den  beiden  vorderen  Pferden  des  Viergespannes ,  das 
den  segeltuchüberspannten  Lagerwagen  auf  dem  weichen 
Rasenboden  der  Waldlisiere  weiter  bewegt,  die  des 
Künstlers  feine  Art  so  recht  charakterisirt.  Das  Nieder- 
sinken des  Stangengaules  in  die  Knie,  um  beim  Empor- 
schnellen mit  plötzlichem  Rucke  die  Last  in  Bewegung 
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zu  versetzen,  hat  etwas  durchaus  Wahres,  der  Natur 
Abgelauschtes.  Dabei  liegt  Luft,  Sonne  über  dem  Ganzen, 
es  geht  ein  Zug  von  frisch  kräftigem  Frühlingswehen 
durch  die  farbige  Erscheinung;  sie  ist  frei  von  jeglich 
manierirter  Schwäche,  es  ist  kurzum  eben  ein  gutes  Bild, 
voilä  tout ! 

Ins  Atelier  des  kunstgeübten  Fraters,  dessen  Schutz- 
patron wahrscheinlich  der  heilige  Lukas  ist,  führt  das 
Bild  von  Eduard  Grützner.  Ja,  malen  und  malen,  das 
ist  manchmal  sehr  zweierlei ;  davon  kann  man  sich  gar 
oft  überzeugen,  wenn  man  z.  B.  mit  Schrecken  und 
Erstaunen  wahrnimmt,  dass  in  —  nun  in  Dings-Da  (wo 
bisher  die  alten  gothischen  Figuren  der  Pfarrkirche,  waren 
sie  gleich  keine  Meisterwerke  von  Holzsculptur,  zu  den 
Altären  und  zu  der  ganzen  Umgebung  famos  stimmten), 
auf  einmal  so  ein  Unglücksvogel  daher  kommt  und 
dem  Pfarrherrn  oder  hochwürdigen  Abte  einen  Floh 
in  's  Ohr  setzt ;  dieser  Floh  heisst  ;  Renovirung, 
Restaurirung;:.  Das  alte  Gold  ist  dunkel,  tief  im  Ton 
geworden,  die  Farben  der  Fassung  leuchten  auch  nicht 
gerade  wie  am  ersten  Tage,  kurzum,  es  hat  über  dem 
Ganzen  jene  wunderbarste  aller  Malerinnen  ihre  zu- 
sammenstimmende Hand  walten  lassen,  unter  der  jeder 
Contrast  sich  mildert,  die  Zeit !  Da  kommen  nun  aut 
einmal  die  Weisen  und  Zunftgelehrten  und  sagen: 
Das  war  ursprünglich  nicht  so,  Patina  sei  eigentlich 
weiter  nichts  als  Schmutz,  denn  es  sei  Alles  einmal  neu 
und  frisch  angestrichen  gewesen!  Dann  wird  so  lange 
geredet,  bis  schliesslich  die  volle  Ueberzeuguug  Platz 
greift,  dass  der  Schmutz  etwas  ganz  Ungehöriges  sei. 
man  müsse  waschen  und  fegen !  Da  werden  ehrwürdige 
Broncefiguren  mit  Säuren  behandelt,  dass  sie  aussehen 
wies  graue  Elend,    den  Madonnen    und  Christuskindern 


34 


DIE  KUNST  UNSERER  ZEIT. 


werden  schöne  neue  Gesichter  gemalt,  mit  hübschen 
rothen  Backen ,  blitzblau  und  rosaroth  leuchten  die 
Gewänder,  und  was  der  Fassmaler  am  Ende  noch  ver- 
schonte ,  das  kommt  dann  zu  guterletzt  in  die  Hände 
des  Hofvergolders  und  der  setzt  dem  Ganzen  die  Krone 
auf.  Ist  dann  Alles  wieder  an  Ort  und  Stelle,  so  steht 
wohl  der  vollbringende  Künstler  mit  dem  Pfarrherrn, 
beide  mit  seitwärts  geneigtem  Kopfe  da  und  beschauen 


F.  Stuck.     Actstudie. 

das  Werk !  Ach ,  es  ist  doch  etwas  Schönes  um  die 
künstlerische  Genugthuung,  die  in  solchen  Augenblicken 
gewiss  die  Seele  mit  Stolz  erfüllt  1  Dem  Frater  Lucas 
hier  ist  offenbar  auch  gerade  irgend  ein  Strich  trefflich 
gelungen.  «Soll  ich,  soll  ich  nicht  —  nein,  es  ist  famos, 
es  ist  gut  so,  wer  weiss,  wann  mir  das  wieder  gelingt » . 
Ist  es  Absicht  des  Künstlers  oder  Zufall,  der  Bambino 
sieht  gerade  aus,  als  wollte  seine  Geberde  sagen :  « Jetzt 
lass'  es  genug  sein  des  grausamen  Spiels    !     Doch,  die 


Heiligen  ertragen  jede  Geschmacklosigkeit,  die  an  ihnen 
begangen  wird ;  darin  sind  sie  duldsam,  und  es  hat  gewiss 
noch  keine  derartige  Figur  die  hölzerne  Hand  erhoben 
zur  Abwehr.  Nöthig  wär's  manchmal ,  aber  leider  ist 
die  Zeit  der  Wunder  vorbei ,  sonst  bekäme  gewiss  zu- 
weilen dieser  oder  jener  Restaurateur  einen  Klaps  aus 
himmlischen  Sphären.  Schaden  würde  es  nicht,  denn 
zuweilen  könnte  man  wirklich  glauben,  Kirchenbau- 
meister, Regierungsarchitecten ,  Kunstberather  und  Ex- 
perten stammten  ganz  direct  von  Ureltern  ab,  die  ihren 
ersten  Unterricht  über  den  Werth  des  Conservirens  von 
Kunstdenkmälern  bei  den  Vandalen  bekommen  hätten. 
Ja,  der  heilige  Lucas  hätte  gewiss  manchmal  eine  Freude, 
wenn  er  sähe,  was  manche  seiner  Jünger  für  Kunst- 
kenner, für  Kunst-Maler  sind. 

Ein  vortreffliches  Stück  in  seiner  Art  ist  das  Schaf- 
bild von  Heinrich  Zügel  (München).  Jugend  und  gesetztes 
Alter  haben  sich  da  in  schöner  Harmonie  zusammen- 
gefunden und  der  Künstler  hat  den  Stoff  zu  behandeln 
verstanden ,  als  ob  es  sich  um  Charaktere  handelte. 
Und  schliesslich,  warum  soll  es  nicht  auch  ausgesprochene 
Schafs-Charaktere  geben ,  ebenso  wie  z.  B.  Hunde- 
Charaktere  ?  Den  letzteren  kommt  allerdings  die  Ver- 
schiedenheit der  Racen  noch  wesentlich  zu  Hilfe,  von 
den  Vierfüsslern  angefangen,  bis  zu  jenen,  die  nur  mehr 
auf  zwei  Füssen  gehen. 

Was  Zügel  für  ein  feiner  Beobachter  ist ,  das  hat 
er  an  mehr  als  einem  trefflichen  Werke  bewiesen.  Es 
ist  desshalb  wohl  um  so  interessanter,  dass  neben  der 
Reproduction  eines  Bildes  von  ihm  auch  eine  ganze 
Reihe  von  Skizzen  und  Studien  hier  wiedergegeben  sind, 
die  eine  deutliche  Illustration  zu  der  mannigfachen  Art  der 
Beobachtung  bilden ,  welche  der  Thiermaler  manchmal 
mehr  cultiviren  muss  als  der  Menschenmaler.  Einem  Modell 
kann  man  sagen:  «so  bleibst  Du  stehen»,  --  beim  Thier 
beruht  das  Erkennen  der  Form  auf  viel  schwierigerem 
Beobachten.  Oft  ist's  ein  Moment,  der  eine  Bewegung 
zeigt.  Erwischt  ihn  der  Maler  nicht,  so  kann  er  weiss 
Gott  wie  lange  warten,  bis  der  gleiche  Moment,  die 
gleiche  Bewegung  wiederkehrt.  Da  helfen  alle  Augenblicks- 
apparate der  Welt  nichts,  wenn's  nicht  in  des  Künstlers 
Auge  liegt.  Und  ein  paar  Linien  charakteristisch  nach 
der  Natur  gezeichnet,  sind  immer  hundertmal  mehr  werth 
als  die  Photographie;  denn  der  Studirende  befasst  sich 
dabei  voll  und  ganz  mit  seiner  Aufgabe,  der  Photographi- 
rende  dagegen  mehr  mit  dem  richtigen  Functioniren  seines 
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Apparates.  Drum,  wer  sich  auf  den  Momentverschluss 
verlässt,  dem  bleiben  sehr  viele  Momente  verschlossen. 
Aus  dem  Strich  des  Künstlers  offenbart  sich  die  Schärfe 
seiner  Anschauung;  dann  mag  er  daneben  getrost 
Trockenplatten,  Hydrochinon  und  Eikonogen  anwenden. 
Aber  damit  allein  malt  man  keine  Bilder.  Viele  glauben 
es  freilich  nicht,  desshalb  sieht  auch  manches  Bild  im 
Tone  so  abwechselungslos  aus  wie  eine  Photographie. 
Zügel  gehört  nicht  zu  ihnen ;  seine  Arbeiten  athmen 
Naturfrische  und  Unmittelbarkeit  der  Anschauung,  vor 
Allem  aber  persönliche  künstlerische  Ueberzeugung,  und 
das  ist's,  was  für  alle  Zeiten  den  Künstler  ausmacht, 
so  lange  es  überhaupt  eine  Kunst  geben  wird. 

Im  Anschlüsse  daran  sei  ein  Wort  über  die  beiden 
fleischig  gezeichneten  Actstudien  von  Franz  Stuck  gesagt, 
die  den  reich  begabten  Künstler  nach  einer  Seite  hin 
charakterisiren.  Stuck  ist  eine  von  jenen  Naturen,  die 
man  als  «strotzende»  bezeichnen  kann.  Vor  Allem  ist 
ihm  das  Geschenk  der  Erfindungsgabe  in  hohem  Maasse 
eigen,  das  beweist  die  unerschöpfliche  Fülle  seiner  Ein- 
fälle in  decorativen  Dingen.    Das  und  dazu  eine  strenge 


Schule  des  Studiums,  wie  sie  den  Franzosen  eigen  ist, 
müssten  aus  ihm  eine  ganz  hervorragende  Figur  machen. 
Zum  Schlüsse  noch  ein  Wort  über  den  «sterbenden 
Moliere  »  von  H.  E.  Allouard  in  Paris,  der  seine  Würdig- 
ung in  dem  nachstehenden  Aufsatze  von  Professor  Hans 
Semper:  «Die  französische  Plastik  auf  der  Pariser  Welt- 
ausstellung 1889»  findet.  Dass  es  gerade  Moliere  sei,  der 
sterbend  das  Haupt  in  die  Kissen  lehnt,  das  thut  nichts 
zur  Sache.  Der  geisselnde  Dichter  des  « Bourgeois 
Gentilhomme  »  ,  der  «  Femmes  savantes  » ,  des  «  Malade 
imaginaire»,  der  vielleicht  erstaunt  horchen  würde,  wenn 
die  moderne  Losung  « Wahrheit »  an  sein  Ohr  schlüge,  er 
verräth  sich  allenfalls  durch  die  geistvollen  Züge,  durch 
das  Gewand  seiner  Zeit.  Indessen  ist  das  Menschliche 
des  Momentes  so  vortrefflich  charakterisirt,  wie  es  nur 
ein  Künstler  von  Bedeutung  wiederzugeben  vermag ; 
die  hinabgesunkene  Linke,  die  auf  das  Knie  gestützte, 
zusammenknickende  Rechte,  die  herabfallenden  Wimpern 
des  Auges  —  Alles  verkündet  das  Nahen  des  Momentes, 
wo  das  ewige  Schweigen  eintritt  und  die  mächtigen 
Faltenmassen  des  Gewandes  einen  stillen  Mann  decken. 

H.  E.  von  Berlepseh. 


DIE  FRANZÖSISCHE  PLASTIK  AUF  DER  PARISER  WELTAUSSTELLUNG  1889. 


Noch  hallt  mir  der  letzte  «  historische  »  Kanonenschuss 
in  den  Ohren ,  der  von  dem  schlanken ,  wie  eine 
Himmelsleiter  sich  emporflechtenden,  in  ein  Meer  von 
rother  Gluth  getauchten  Eiffelthurm  über  den  unend- 
lichen Festplatz  hin  erdröhnte,  zwischen  dessen,  von 
elektrischen  und  bengalischen  Lichtern  und  hundert- 
tausenden  rothen  Lampions  märchenhaft  beleuchteten 
Pavillons,  Fontänen,  Teichen  und  Parkanlagen  sich  eine 
halbe  Million  festlich  gestimmter  Menschen  mit  Mühe 
bewegte.  Ein  allgemeiner  Ausruf  des  Bedauerns  ent- 
rang sich  der  aus  allen  Schichten  der  Bevölkerung,  aus 
allen  Stämmen  Frankreichs,  aus  allen  Nationen  der  Welt 
zusammengesetzten  Menge ,  welche  hier,  in  friedlicher 
Schlussfeier  vereinigt,  gehobener  Stimmung  zum  letzten 
Mal  ein  verklärtes  Bild  dieser  phantastisch-idealen,  nun 
bald  der  Zerstörung  geweihten  Welt  zum  dauernden 
Gedächtniss   in  sich  aufzunehmen  bestrebt  war. 

Als   der  verhängnissvolle  Kanonenschuss    uns   zum 
Abschied    mahnte    und   in    den    drängenden  Menschen- 


massen bestimmte  Strömungen  nach  den  Ausgängen  hin 
immer  mächtiger  wurden,  die  auch  den  Widerstrebenden 
mit  fortzureissen  drohten,  flüchtete  ich  mich  an  den  Rand  der 
stattlichen  Fontäne  von  Saint-  Vidal  unter  dem  Eiffelthurm, 
um  von  hier  aus  noch  einen  letzten  Blick  auf  die  schöne 
weite  Perspective  einerseits  nach  dem  Trocadero,  anderer- 
seits nach  dem  Hauptfestplatz  auf  dem  Marsfeld,  zwischen 
den  beiden  mächtigen  Pavillons  der  schönen  und  der 
freien  Künste  und  dem  abschliessenden  Kuppelbau  der 
Maschinenhalle  zu  werfen.  In  der  That,  eine  so  unend- 
liche chaotische  Menge  von  (ganze  Quartiere  mit  ihren 
Strassen  bildenden)  Pavillons  und  Palais  auf  den  weit- 
läufigen Ausstellungsplätzen  der  Esplanade  des  Invalides, 
des  Quai  d'Orsay,  des  Trocadero  und  Champ  de  Mars 
auch  aus  der  Erde  gewachsen  waren  und  wie  ein  riesiger 
Weltbazar  die  Waaren  und  Kunstwerke  aller  Himmels- 
zonen, besonders  auch  der  verschiedensten  orientalischen 
Länder,  zur  Schau  und  zum  Kaufe  in'  sich  aufgenommen 
hatten,  —  so  herrschte  doch  der  Hauptplatz  vom  Trocadero 
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durch  den  Eiffelthurm  hindurch  bis  zur  Maschinenhalle 
als  grossartiger  Mittelpunkt,  zu  welchem  alle  übrigen, 
wenn  auch  zum  Theil  entfernten  Ausstellungsplätze  und 
Streifen  nur  als  Anhängsel  und  Ausläufer  in  Beziehung 
standen. 

Ohne  hier  auf  eine  Schilderung  des  architectonischen 
Charakters  und  Arrangements  einzutreten,  wodurch  der 
Hauptplatz  als  solcher  hervorgehoben  wurde  (was  ich 
vielleicht  ein  anderes  Mal  nachholen  kann),  sei  hier 
nur  darauf  hingewiesen,  dass  die  zahlreichen  plastischen 
Werke,  welche  zur  Ausstellung  gelangten,  vortrefflich 
verwendet  wurden,  um  die  stattliche  Wirkung  des  Haupt- 
ausstellungsplatzes zu  erhöhen. 

lliezu  trugen  in  erster  Linie  eine  Reihe  von 
mächtigen  decorativen  Figuren  und  Gruppen 
bei,  welche  zum  Theil  eigens  für  die  Ausschmückung 
des  Ausstellungsplatzes  von  den  besten  Künstlern  ge- 
schaffen waren  und  trotz  ihrer  ephemeren  Bestimmung 
und  ihrer  improvisirten  Herstellung  doch  sehr  beachtens- 
werthe  Leistungen  darstellten. 

Während  in  den  geräumigen  Portiken  der  bogen- 
förmig sich  ausbreitenden  Flügel  des  Trocadero ,  sowie 
zu  beiden  Seiten  der  breiten  Avenue,  welche  von  dessen 
runden  Mittelbau ,  inmitten  der  Beete  und  Büsche 
der  Gartenbauausstellung,  zum  Pont  d'Iena  hinabführte, 
decorative  Statuen  und  Gruppen  aus  Bronce,  Thon  und 
Gyps  eine  mehr  blos  ausfüllende  und  belebende  Rolle 
spielten  und  demgemäss  auch  vorwiegend  nur  aus 
Werken  der  plastischen  Industrie  und  Reproduction 
bestanden,  so  trugen  dagegen  die  zwei  mächtigen,  kühn 
sich  aufbauenden  Fontänen  unter  dem  Eiffelthurm  und  vor 
der  Centralhalle  durch  ihre  Stellung  in  der  Hauptaxe 
des  grossen  Ausstellungsplatzes  auf  dem  Marsfeld  ganz 
wesentlich  zu  der  mächtigen  Gesammtwirkung  desselben 
bei.  Ihren  Abschluss  und  ihre  Ergänzung  fand  diese 
statuarische  Entfaltung  einerseits  in  den  Statuen  und 
Gruppen ,  welche  den  Weiher  vor  der  Centralhalle, 
sowie  deren  Hauptportal  selbst  flankirten ,  anderer- 
seits in  den  endlosen  Reihen  von  plastischen  Werken, 
welche  die  Portiken  der  Seitenbauten,  d.  h.  der  Paläste 
der  schönen  und  der  freien  Künste,  dicht  gedrängt 
bevölkerten.  Besonders  reichlich  war  der  äussere  Statuen- 
schmuck des  Flügels  der  schönen  Künste,  welch' 
Letzterer  auf  allen  drei  freien  Seiten  davon  umsäumt 
erschien  und  ausserdem  in  der  Durchgangsgalerie  Rapp 
die  Elite  der  Marmorwerke  der  Gegenwart,  sowie  in  dem 


Centralkuppelsaal  die  Auslese  französischer  Marmor- 
sculpturen  eines  ganzen  Jahrhunderts,  von  1789  bis 
heute,  in  sich  vereinigte.  Die  Broncen  waren  ganz 
passend  am  äussersten  Saum  der  Portiken  aufgestellt, 
um  den  Unbilden  der  Witterung ,  durch  die  sie  nur 
gewinnen  können,  möglichst  ausgesetzt  zu  sein.  Endlich 
hatte  die  Ueberfülle  an  plastischen  Werken  es  gestattet, 
auch  noch  die  Säle  der  Gemäldeausstellung  mit  solchen 
auszuschmücken ;  dazu  hatte  man  hauptsächlich  kleinere 
und  zartere  Schöpfungen  ausgesucht,  welche  eine  intimere 
Isolirung  verlangen,  um  zur  Geltung  zu  kommen. 

Nachdem  ich  in  kurzen  Zügen  die  Principien  an- 
gedeutet habe,  welche  bei  der  Aufstellung  der  plastischen 
Werke  massgebend  waren  und  durch  deren  Befolgung 
diese  in  der  That  zu  einer  ungewöhnlichen  Geltung  und 
Wirkung  gelangten  und  zugleich  zur  Erhöhung  des 
grossartigen  Gesammtbildes  beitrugen,  werde  ich  zunächst 
den  wichtigsten  Werken  decorativfer  Plastik,  welche 
mir  aufgefallen  sind  ,  einige  Worte  widmen  ,  um  dann, 
unbekümmert  um  den  Aufstellungsort,  die  hervorragenden 
neueren  Leistungen  der  Franzosen  auf  den  übrigen  Ge- 
bieten der  figuralen  Plastik  zu  besprechen.  Auf  eine 
Betrachtung  der  zahlreichen  Meisterwerke  der  Plastik, 
die  seit  dem  vergangenen  Jahrhundert  bis  heute  ent- 
standen sind  und  aus  allen  Museen  Frankreichs  zu- 
sammengetragen wurden,  müssen  wir  dagegen  Verzicht 
leisten ,  da  sie  uns  zu  einer  förmlichen  Geschichte 
französischer  Plastik  im  Zeiträume  von  100  Jahren 
führen    würde ,    wofür   hier    der  Platz  nicht  ist. 

Ebenso  müssen  wir  diesmal  auf  eine  eingehendere 
Besprechung  der  ausgestellten  plastischen  Werke  der 
übrigen  Nationen  verzichten,  so  interessante  Vergleichungs- 
punkte sich  daraus  auch  ergeben  würden. 

In  Bezug  auf  die  decorative  Plastik  der  Franzosen 
bei  der  Ausstellung  muss  zunächst  noch  im  Allgemeinen 
vorausgeschickt  werden,  dass  ihre  Werke  in  stilistischer 
Hinsicht  sich  durchwegs  wesentlich  von  den  übrigen, 
mehr  selbstständig  und  nicht  als  Glieder  eines  grösseren 
Ganzen  oder  als  Symbole  eines  abstrakten  Gedankens 
gedachten  Schöpfungen  unterscheiden  —  und  zwar  mit 
vollem  Recht.  Decorative  Figuren  und  Gruppen ,  zu 
denen  auch  die  Allegorien  jeglicher  Art  —  ausgenommen 
nur  die  Personificationen  poetischer  Empfindungen  — 
gehören  ,  dürfen  ihrem  Zwecke  gemäss  kein  allzu  indi- 
viduelles Gepräge  tragen,  kein  Bild  eines  persönlichen, 
menschlichen  Wesens  sein  ;  bei  einer  solchen  realistischen 
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Behandlungsweise  würden  sie  Unglauben  an  ihre  angeb- 
liche Bedeutung  und  Function ,  das  Gefühl  des  Wider- 
sinns  erwecken ,  der  darin  besteht ,  dass  wirkliche, 
menschliche  Lebewesen  sich  den  kühnen  Linien  und 
den  strengen  Gesetzen  architectonischer  Gruppirung  und 
Symmetrie  unterordnen,  sowie  allgemeine  Gedanken  ver- 
körpern sollen. 

Um  so  mehr  muss  also  die  decorative  Sculptur 
bedacht  sein,  das  individuelle  Leben,  das  sie  nicht  dar- 
stellen darf  noch  kann,  durch  andere  künstlerische  Vor- 
züge und  Reize  zu  ersetzen.  Und  diese  bestehen  gerade 
in  der  entschiedenen  und  klaren  Befolgung  jener  obersten 
Gesetze,  welche  ihre  Bestimmung  ihr  auferlegt,  und 
welche  architectonischer  Natur  sind.  Also  kühner  Aufbau, 
Symmetrie  oder  doch  Gleichgewicht  der  Massen  und 
Theile,  klare  Gliederung,  schwungvolle,  schöne  Linien; 
kurz  zu  einer  einheitlichen  Gesammtwirkung  sich  ver- 
einigender Rhythmus  der  Massen  und  der  Linien,  welche 
in  ihrem  Feuer  die  Gesetze  der  lebenden  Natur  über- 
schreiten dürfen,  aber  doch  in  der  menschlichen  Körper- 
form ein  zwar  frei  —  jedoch  nicht  allzu  willkürlich  — 
zu  verwendendes  Material  besitzen.  Die  menschlichen 
Formen  dürfen  üppiger,  energischer  oder  auch  schlanker, 
kühner  und  leidenschaftlicher  bewegt  erscheinen,  als 
durchschnittlich  in  der  Natur,  nur  müssen  sie  vor  Allem 
einem  Linienrhythmus  untergeordnet  sein,  der  in  der  Natur 
selten  in  dieser  Reinheit  und  Energie  und  vor  Allem 
nie  in  diesem  idealen  Zusammenwirken  ganzer  Gruppen 
erscheint. 

Dementsprechend  müssen  zwar  auch  die  Köpfe  der 
decorativen  Sculptur  nicht  bloss  typische  Schönheit, 
sondern  auch  Ausdruck  und  Leben  zeigen,  aber  es  darf 
kein  individuelles  Leben  sein,  da  dieses  stets  eine  zu 
gemischte  Reihe  von  Eigenschaften  und  Empfindungen 
ausspricht.  Das  eigentliche  Leben,  was  darin  hervor- 
treten soll ,  ist  der  vom  künstlerischen  Empfinden  er- 
wärmte künstlerische  Gedanke. 

Diese  Gesetze  decorativer  Plastik  finden  wir  nun  an 
den  französischen  Werken  dieser  Gattung  auf  der  Aus- 
stellung durchwegs  auf's  glücklichste  befolgt.  Fast  überall 
sehen  wir  das  menschliche  Modell  in  den  feurigen  Fluss  und 
Schwung  des  decorativen  Stiles  verarbeitet,  fast  nirgends 
bemerkten  wir  eine  modellhafte  Eckigkeit  oder  Schwere 
den  Rhythmus  des  Ganzen  durchbrechen,  wie  diess  z.  B. 
an  den  Sockelfiguren  des  Maximiliandenkmals  von  Zum- 
busch  in  München   so   unangenehm    berührt.     Auch    ist 


es  nur  zu  billigen ,  dass  die  französischen  Plastiker  sich 
den  schwungvollsten  Vorbildern  decorativen  Stiles  unbe- 
fangen anschlössen,  sei  es  Michel  Angelo  und  Gianbologna, 
sei  es  ihren  nationalen  Meistern  Jean  Goujon  und  Germain 
Pilon,  sei  es  endlich  auch,  jedoch  mit  Maass,  den  Bild- 
hauern des  18.  Jahrhunderts.  Diese  Eindrücke  wussten 
sie  jedoch  frei  mit  gewissen  Studien  nach  der  griechischen 
Antike  —  besonders  im  flatternden  Gewandwurf  und  der 
Art,  wie  sich  derselbe  um  den  Körper  legt  — ,  sowie 
mit  Studien  nach  dem  Modell  und  endlich  mit  ihrem 
eigenen,  schwungvollen  Empfinden  zu  verschmelzen. 

Die  Fontäne  unter  dem  Eiffelthurm  von  Saint -Vidal 
Hess  in  den  fünf,  auf  dem  hohen  Sockel  über  dem  weiten 
kreisförmigen  Becken  gelagerten  Welttheilen  Michel 
Angelds  Einfluss  stark  hervortreten ,  wogegen  der  etwas 
allzukünstlich  verschlungene  Figurenaufbau  der  Nacht, 
der  Liebe,  Kunst  und  Schönheit,  welche  die 
Erdkugel  umschweben,  Gianbologna' s  kühne  Figuren- 
pyramiden noch  überbieten  zu  sollen  schien.  Trotz  der 
etwas  beängstigenden  Turnerei  dieser  Figuren  war  doch 
die  statische  Leistung  anerkennenswerth  und  die  hoch- 
ragende Gesammtsilhouette  zweckentsprechend  und  ge- 
lungen, so  dass  sie  selbst  noch  unter  den  mächtigen  Bögen 
des  Eiffelthurms  zur  Geltung  kam. 

Noch  imposanter,  wenn  auch  mehr  in  die  Breite 
gehend ,  wirkte  die  unter  freiem  Himmel  aufragende 
Hauptfontäne  vor  der  Centralhalle ,  welche  von  deren 
Schöpfern,  dem  Architecten  M.  Formige  und  dem  Bild- 
hauer Coutan ,  in  derselben  Eile  innerhalb  i  '/*  Jahren 
improvisirt  wurde,  wie  die  ganze  Ausstellung.  Allerdings 
griff  Formige  in  der  Grundidee  auf  einen  Entwurf  zurück, 
den  er  für  einen  früher  projectirten ,  dann  aufgegebenen 
Künstlerfestzug  in  Paris  ausgearbeitet  hatte,  und  welcher 
die  Stadtgöttin  Lutetia,  auf  einem  Staatsschiff  thronend, 
von  Genien  umgeben,  gezeigt  hatte.  An  Stelle  der 
Dame  Lutetia  setzte  er  jetzt  den  Fortschritt,  welcher 
mit  seiner  Fackel  die  Welt  erleuchtet. 

Abgesehen  nun  von  der  Frage,  ob  es  eine  glück- 
liche Idee  war,  die  Flamme  des  Fortschritts  den  Ge- 
fahren des  sprudelnden  und  fluthenden  Wassers  aus- 
zusetzen, ist  doch  der  ganze  Aufbau  ein  sehr  bedeutendes 
Werk,  voll  von  frischem  Empfinden,  flottem,  französischem 
Elan  und  prächtiger,  decorativer  Wirkung.  Um  den 
obersten  Sockel  herum,  auf  welchem  die  Göttin  thront, 
schweben  geflügelte  Ruhmesgenien  mit  Posaunen, 
während    sich   die  Gestalten   der  Kunst,    des  Acker- 
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baues,  Handels  und  der  Industrie  daran  schmiegen. 
Am  Steuerruder  des  Schiffes  sitzt,  mit  kühner  Bewegung 
dasselbe  lenkend,  die  Republik  mit  ihrer  phrygischen 
Mütze,  am  Bug  die  Seine,  während  an  den  vier  Ecken 
des  Schiffes  Genien  mit  Füllhörnern  lagern.  Die  weib- 
lichen Gestalten,  Unwissenheit  und  Routine,  stürzen 
in  der  Mitte  beider  Schiffseiten  köpflings  über  Bord  auf 
Felsen,  die  aus  dem  darunter  sich  ausbreitenden  Becken 
aufragen ,  in  welchem  ausserdem  junge  Tritonen  und 
Nereiden  sich  auf  Delphinen  tummeln.  Auf  den  vier 
Ecksockeln  des  mächtigen  Wasserbeckens  sind  endlich 
noch  allegorische  Flussgestalten  mit  Urnen  zu  sehen. 
Trotz  der  etwas  schweren ,  an  Rubens'  Gestalten  er- 
innernden Formen ,  zumal  der  weiblichen  Figuren ,  ist 
das  Ganze  eine  herrliche ,  ächte  Fontänencomposition 
voll  sprudelnden  Lebens,  welche  wohl  verdient,  dauernd 
erhalten  zu  werden. 

Eine  vornehm  und  monumental  wirkende,  wenn  auch 
etwas  pathetische  Erscheinung  ist  sodann  die  Colossalstatue 
der  «Republique  francaise»  von  Peynot,  welche  über 
den  gross  und  edel  geformten,  ernsten  Zügen,  die  phrygische 
Mütze  trägt,  während  den  Oberleib  eine  volksthümliche 
Jacke  verhüllt,  und,  von  breitem  Gürtel  gehalten,  ein  falten- 
reicher Rock  sich  über  die  unteren  Partien  legt.  Die 
Rechte  ist  auf  einen  Löwen,  als  Sinnbild  der  Stärke,  ge- 
stützt, während  die  Linke  den  Oelzweig  des  Friedens 
wie  zum  Grusse  hinhält.  Ein  schöner  Gedanke,  wenn  er 
wahr  ist,  doch  ist  diess  nicht  die  einzige  allegorische 
Verkündigung  des  Ausspruchs :  «  La  Republique  c'est 
la  paix »  auf  der  Ausstellung ,  so  dass  wir  wirklich  an 
die  friedliebende  Gesinnung,  wenigstens  des  productiven 
Theiles  der  französischen  Nation  zu  glauben  geneigt  sind. 
Wenn  in  dieser  Gestalt  der  Republik  mehr  ein  idealisirtes 
Naturstudium,  mit  griechischen  Anklängen  wahrzunehmen 
ist,  so  zeigen  dagegen  die  etwas  schlank  proportionirten 
Gestalten  der  Industrie  und  des  Handels  von  Chapu 
zu  beiden  Seiten  des  Hauptportales  der  Central-Maschinen- 
halle  einen  entschiedenen  Anschluss  an  die  zwar 
manierirten,  aber  decorativ  wirksamen  Formen  der 
italienischen  und  französischen  Sculptur  vom  Ende  des 
16.  Jahrhunderts.  Das  Nämliche  gilt  auch  in  Bezug  auf 
die  besonders  fein  stilisirte  Figur  der  «Hygiaea»  vom 
selben  Künstler,  welche  die  Abtheilung  für  Hygiene 
schmückt. 

Dieselbe  Richtung,  in  etwas  sehr  manierirter,  aber 
schwungvoller    Durchbildung,    zeigt    auch    die    graziöse 


Gruppe  der  «Electricität»  von  Barrias,  die  aber 
immerhin  mehr  natürlichen  Fluss  der  Bewegungen  und 
Schönheit  der  Linien  aufweist,  als  die  denselben  Gedanken 
veranschaulichende  Gruppe  von  Reinhold  Begas,  wo  die 
eine  weibliche  Figur  ihre  Beine  gar  zu  sehr  in  die  Luft 
hinausfeuert. 

Ein  noch  weniger  bekannter  Künstler  als  die  bisher 
genannten,  Aubc,  lieferte  eine  «Liberte»  von  Marmor, 
welche  in  leichtschreitender  Bewegung,  in  faltenreichem 
Gewand,  diejacobinermütze  auf  dem  Kopf,  in  der  Rechten 
die  Weltkugel  mit  Amor  darauf,  in  der  Linken  einen 
Oelzweig  hält;  eine  recht  freundliche,  liebenswürdige 
und  zierliche  Göttin  der  Freiheit!  Dagegen  schien  die 
broncene  «Republik»  von  Auguste  Paris,  welche  in  schön 
durchgeführtem  flatternden  Gewand  auf  der  Weltkugel 
schwebt,  nicht  übel  Lust  zu  haben,  mit  ihren  schlanken 
Gliedmassen  eine  ächte  Carmagnole  aufzuführen. 

Cl.  Marioton  hat  sich  dagegen,  vorläufig  wohl  mit  voller 
Berechtigung,  Amor  als  den  Herrscher  der  Welt 
gedacht  und  als  sitzende,  malerisch-decorativ  behandelte 
Figur  mit  dem  Globus  in  der  Hand  recht  hübsch  in 
Gyps  modellirt.  Ebenfalls  decorativ,  doch  wieder  mehr  in 
altfranzösischer  Manier  gehalten,  war  sodann  die  weibliche 
Gestalt  der  «Jeunesse  artistiquo  von Fagel,  wogegen 
die  Marmorgruppe  von  Godebski:  «die  Gewalt  ertödtet 
das  Genie»,  in  welcher  ein  brutaler  Kerl  einen 
Genius  im  Ringen  bewältigt ,  bei  gutem  Modellstudium 
mehr  modern  -  theatralische  Auffassung  zeigte.  Decorativ 
gut  war  wieder  die  zwar  etwas  manierirt  bewegte  Grab- 
figur in  Gyps,  «La  douleur»  von  Massoulle.  Die  «Ge- 
burt des  Tages»  von  Megret  in  Marmor  ist  eine  gut 
durchgeführte  Inspiration  nach  Michel  Angelo,  auf  welche 
Quelle  auch  die  weibliche  Sitzstatue  mit  zwei  schlafenden 
Kindern ,  «Le  Crepuscule»  von  Boisseau ,  der  eine 
silberne  Medaille  davontrug,  hauptsächlich  hinweist. 

Die  schlanken  Formen,  der  liebliche  Ausdruck  der 
altfranzösischen  Schule  zeigten  sich  wieder  in  der  für 
den  Bronceguss  etwas  glatt  modellirten,  schön  bewegten 
Gipsstatue,  die  «Quelle  der  Pyrenäen»  von  Me/igue, 
welcher  im  Stil  verwandt  eine  sitzende  Nymphe  von 
Hinge/  d'Illzach  ist,  die  besonders  auch  als  schöner  Bronce- 
guss ohne  Ciselirung  hervorgehoben  zu  werden  verdient. 

Endlich  sind  noch  eine  Reihe  von  allegorischen 
Figuren  zu  erwähnen,  welche  mehr  realistisch  genrehaft 
behandelt  sind  und  den  Uebergang  zum  poetischen 
Genre  bilden. 


Plio;.    f.    H»nftta»nrl.  München. 


Der   sterbende  Moliöre. 
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M»"-  L.  Bertaitx.     Die  Badende. 


Dahin  gehört 
die  als  Seenixe 
gedachte  Insel 
«Jersey  Guer- 
nesey»,  welche 
mit  Böcklin  'scher 

Phantasie    von 
Loiseau   in    Mar- 
mor   ausgeführt 
wurde.     Ferner 
Sollier  's     fein 
durchgeistigte 
sitzende  Gewand- 
statue in  Marmor, 
«LaMusique», 

sowie    «die 
Wahrheit»  von 

Pallez ,    eine 
schöne  weibliche 
Actstudie  in  Mar- 
mor.     Auch    die 

mit  der  goldenen  Medaille  belohnte,  etwas  frostig  erdachte, 
aber  schön  durchgeführte  Marmorgruppe  von  Granet, 
«Jugend  und  Chimäre»,  welche  uns  einen  Jüngling 
zeigt,  der  auf  einer  Sphinx  sitzt  und  mit  ihr  plaudert, 
gehört  hieher;  während  der  «Schutz»  von  Demaille, 
eine  Frau  in  schön  behandeltem  Gewand,  mit  liebevollem 
Ausdruck,  an  die  sich  zwei  liebliche  Kinder  schmiegen, 
der  Auffassung  und  Behandlung  nach  schon  eine  eigent- 
liche Genregruppe  bildet;  die  edle,  ernste  Empfindung 
und  schöne  Gruppirung  jedoch  verleihen  ihr  einen 
idealen  Zug,  der  auch  durch  das  feine  Naturstudium  im 
Geiste  der  besten  griechischen  Antike  und  florentinischen 
Frührenaissance  keinen  Eintrag  erleidet.  Frostig  dagegen 
und  ohne  Einheit  des  Stils  wie  der  Gruppirung  ist  Roger  's 
Gruppe:  «Die  Zeit  enthüllt  die  Wahrheit».  Die 
Zeit  ist  als  zopfiger  Saturn ,  die  Wahrheit  als  steif 
dastehendes  weibliches  Modell  behandelt. 

Während  also  in  der  decorativen  und  zum  Theil 
in  der  allegorischen  Plastik  der  Franzosen  auf  der  Aus» 
Stellung  die  Convention,  meist  mit  Anschluss  an  be- 
stimmte, decorativ  besonders  ausgeprägte  Stile  der  Ver- 
gangenheit, mit  voller  Berechtigung  angewendet  wurde, 
so  findet  sich  dagegen  in  allen  übrigen  Gattungen  der 
statuarischen  Kunst,  welche  wirkliche,  persönliche,  wenn 
auch    der    Sage    oder  Poesie    entnommene  Wesen   zum 


Gegenstande   der 

Darstellung 
haben,  durchwegs 
ein  Streben  nach 
Wahrheit ,     nach 
Darstellung    acht 

menschlicher 
Formen,    Glieder 
und  Bewegungen 

innerhalb  der 
Grenzen  normaler 
Kraft  und  Statik. 
Damit  ist  aber 
nicht  gesagt,  dass 
die  Künstler  die- 
ser Werke  durch- 
wegs einem 
platten  Realismus, 
einer  brutalen 
oder  geistlosen 
Abbildung  be- 
liebiger Modelle,  ob  sie  für  den  Gegenstand  geeignet 
seien  oder  nicht,  gehuldigt  hätten;  im  Gegentheil.  In 
keinem  Lande  der  Welt  findet  man  gegenwärtig  in  dem 
Masse  wie  in  Frankreich  neben  fleissigem ,  wirklich 
gründlichem  Studium  der  Natur,  des  Nackten,  wie  der 
Gewandung ,  eine  Grösse  der  Auffassung, 
welche  selbst  das  einfachste  Motiv  vornehm  und  aus- 
drucksvoll zu  gestalten  vermag,  indem  sie  kleinliche, 
verwirrende  Nebensachen  weglässt;  ein  stilistisches 
Schönheitsgefühl,  welches  die  Formen  und  Linien, 
bei  aller  Wahrheit,  in  Rhythmus  und  Gleichgewicht  zu 
bringen  weiss,  ein  warmes,  selbst  oft  feuriges 
Empfinden,  welches  dem  kalten  Stein  Seele,  dem 
alltäglichsten  Gegenstand  Ausdruck,  Schwung  und  warmes 
Leben  einflösst.  Neben  dem  unermüdlichen  Studium, 
das  die  französischen  Bildhauer  fast  durchwegs  aus- 
zeichnet, kommen  allerdings  noch  andere  Umstände 
hinzu,  welche  so  glückliche  und  vornehme  Gesammt- 
leistungen  ermöglichen.  Einmal  ist  es  die  grosse 
Förderung,  welche  in  Frankreich  der  Sculptur  so  gut 
wie  der  Malerei  zu  Theil  wird,  sei  es  durch  die  jähr- 
lichen Salons  und  die  zahlreichen,  auch  staatlichen  An- 
käufe aus  denselben,  sei  es  durch  die  grossen  Aufträge, 
welche  den  Bildhauern  fortwährend  vom  Staat,  von  den 
Gemeinden    wie    von    Privaten    zufliessen.      Vor    Allem 
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aber  ist  es  die  gute  Tradition  und  Schule,  welche  das 
plastische  Können  fortdauernd,  nicht  blos  auf  seiner 
Höhe  bewahrt ,  sondern  zu  stets  grösserer  Vervoll- 
kommnung anleitet.  Besonders  ist  es  die  römische 
Schule  der  Villa  Medici,  welche  der  französischen  Plastik 
Ernst  und  Grösse  der  Auffassung,  Schönheitssinn  und 
Gründlichkeit  des  Studiums  sichert  und  bewahrt,  so 
dass  selbst  die  kühnsten  Realisten  durch  diese  Schulung 
Mass  und  Haltung   wenigstens   in  der  formalen  Behand- 


A,  Laoust.     Lulli. 

lung  gewinnen,  wenn  sie  auch  in  der  Stoffwahl  manchmal 
auf  Abwege  gerathen. 

Gerade  aber  die  realistische  Strömung,  welche  seit 
etwa  zwanzig  Jahren,  sei  es  durch  den  Einfluss  der 
französischen  Malerei,  sei  es  durch  den  Anstoss  der 
italienischen  Plastik,  auch  in  die  französische  Plastik 
eingedrungen  ist,  hat  in  dieser  eine  wohlthätige  Gegen- 
wirkung gegen  den  allzu  ausschliesslichen  Einfluss  der 
Antike  ausgeübt,  welcher  vordem  auch  der  französischen 
Plastik  einen  etwas  frostigen,  classisch - academischen 
Charakter  aufprägte.  Durch  die  wiedererwachte  Ehrfurcht 
vor    der   Natur    selbst    sahen    fortan    die    französischen 


Plastiker  auch  die  Antike  mit  anderen  Augen  an,  als 
vordem  und  begannen  vor  Allem  auch  die  Vorzüge  der 
griechischen  Plastik  (von  der  ihnen  ja  auch  der 
Louvre  so  schöne  Proben  liefert),  sei  es  in  ihren  Original- 
werken, sei  es  selbst  in  der  verallgemeinerten  Form 
römischer  Copien  zu  erkennen  und  zu  errathen  und 
deren  natürliche  Einfachheit  und  Grösse  in  der  lebenden 
Natur  wiederzufinden.  Nicht  vergessen  werden  darf 
schliesslich ,  dass  die  in  Italien  studirenden  jungen 
Plastiker  Frankreichs  auch  den  Kunstwerken  der  Renais- 
sance, sowohl  den  fein  beseelten  Sculpturen  des  florentin- 
ischen  Quattrocento,  wie  den  klassischen  Schöpfungen 
der  römischen  Schule,  ein  offenes  Auge  zuwendeten 
und  sich  manche  Feinheiten  und  Schönheiten  davon 
aneigneten  und  mit  ihrem  eigenen,  regen  Formgefühl 
verschmolzen. 

Die  römische  Schulung  ist  wohl  auch  die  Ursache, 
dass  nirgends  so  häufig  wie  in  Frankreich  Gegen- 
stände der  griechischen  Mythologie  behandelt 
werden,  jedoch  meist  nicht  mehr  in  academisch-conven- 
tioneller  Weise  (durch  welche  sie  uns  Deutschen  fast  zum 
Ekel  geworden  sind),  sondern  eben  in  jenem  gediegenen, 
eigenthümlich  französischem  Stil,  in  welchem  die  ver- 
schiedensten guten  Vorbilder  und  Studien,  durch  eigenes 
kräftiges  Empfinden  und  Gestalten,  zu  einer  neuen,  acht 
plastischen  Harmonie  und  Belebung  zusammenschmolzen. 

Der  vorerwähnten  decorativen  Gruppe  nähern 
sich  unter  den  mythologischen  Sculpturwerken 
der  Ausstellung  ihrer  Behandlung  nach  zunächst  noch 
folgende :  Pipin 's  «Pandora»  (silberne  Medaille), 
welche  sich  der  etwas  manierirten,  wiewohl  schwung- 
vollen Formenbehandlung  der  französischen  Schule  des 
1 6.  Jahrhunderts  anschliesst;  Lombardes  «Diana»,  die 
eine  ähnliche  Auffassung  zeigt ;  Ferrary 's  «Mercurund 
Diana»;  Coulon's  «Flora  und  Zephir»,  sowie 
«Hebe  auf  Wolken»,  die  sich  durch  schöne,  doch 
decorativ  gesuchte  Gruppirung  auszeichnen;  Germairis 
«  eingeschlafener  Amor»;  Dame's  «Diana  und 
Endymion»,  technisch  wie  decorativ  ein  Meister- 
werk des  Aufbaues  und  der  Gruppirung;  Jacquet's 
«Nymphe  und  Satyr»,  eine  an  plastischen  Schön- 
heiten reiche  Gruppe,  die  sich  für  eine  Fontaine  treff- 
lich eignen  würde.  Die  Mehrzahl  dieser  Arbeiten  sind 
in  Gyps  modellirt  und  zum  grösseren  Theil  wohl  für 
Bronceguss  berechnet ;  nur  Coulons  «Hebe»  und 
Lombard 's    «Amor»    sind    Marmorfiguren.     In  Bronce 


DIE  KUNST  UNSERER  ZEIT. 


41 


ausgeführt  ist  bloss  die  gleichfalls  etwas  decorativ 
behandelte  Gruppe  von  Le  Duc:  «Centaur  und 
Bacchantin»,  die  sich  aber  durch  schwungvolle  Be- 
wegung und  meisterhafte  Behandlung  des  Pferdeleibes 
auszeichnet.  Obwohl  ebenfalls  im  Stil  der  französischen 
Schule  des  16.  Jahrhunderts  gehalten,  erhebt  sich  doch 
die  «Circe»  des  Altmeisters  Delaplanche  durch  die 
Feinheit  der  Empfindung  und  Durchführung  über  blosse 
decorative  Bedeutung. 

Unter  den  mythologischen  Sculpturwerken  der  Fran- 
zosen, welche  durch  ihre  stilistische  Behandlung  den 
Anspruch  auf  se lb ständige  —  nicht  blos  decora- 
tive Bedeutung  erheben,  finden  wir  am  häufigsten 
bacchische  Sto f f e  dargestellt ,  die  dem  gallischen 
Drang  nach  dramatischer  Belebung  am  meisten  entgegen- 
kommen. Ein  Meisterwerk  sprudelnden  Lebens,  edler 
Bewegung  und  feinen  Naturstudiums  ist  der  mit  Recht 
durch  den  Grand  prix  ausgezeichnete  «  Orpheus  »  (aus 
hartem  Wachs)  von  Antony  Noel ,  der  seine  Studien  zu 
Beginn  der  siebziger  Jahre  hauptsächlich  in  Florenz 
nach  Donatello  gemacht  hat.  Ekstatisch,  mit  erhobenem 
Kopf  und  Armen  schreitet  die  Figur  dahin.  Eine  weiche 
Behandlung  des  Fleisches  im  Einzelnen,  bei  etwas  harten 
Bewegungen  im  Ganzen,  zeigt  Juste  Becquet's  marmorner 
«Faun»,  der  mit  einem  Panther  spielt ;  letzterer  hat 
etwas  Seehundartiges.  Auch  Becquet  scheint  in  Florenz 
Studien  gemacht  zu  haben.  Dagegen  hat  Barthelemy 
die  Antike  ganz  und  voll  in  sich  aufgenommen  und 
wieder  in  feinbelebte  Natur  zu  verwandeln  gewusst,  wie 
seine  fröhliche  Marmorgruppe  eines  «Faun,  der  mit 
einem  Zicklein  tanzt»,  beweist.  Bereits  im  Jahre 
1869  erntete  er  mit  einem  ähnlichen  Gegenstande  viel 
Anerkennung. 

Unter  den  Gypsmodellen  dieser  Gattung  ragt  Steiner 's 
«Berger  et  Silvain»  (goldene  Medaille)  hervor.  Ein 
kräftiger  Hirt  stemmt  sich  mit  gespreizten  Beinen  und 
hebt  lachend  den  kleinen  Bocksfuss  empor.  Neben  dem 
schönen  Studium  des  Nackten  ist  besonders  auch  die  in 
angenehmen  Contrast  dazu  tretende,  pikante  Behandlung 
des  Felles,  der  Haare  u.  s.  f.  zu  erwähnen. 

Nicht  minder  lebendig,  natürlich  und  zugleich  edel 
behandelt  ist  der  tanzend  Wein  kelternde  «Bacchant» 
von  Laroux.  (Les  vendanges.)  Aehnliche  Vorzüge  zeichnen 
auch  Morean's  «Sylvanus,  der  mit  einem  jungen 
Bären  spielt»,  aus.  Ebenfalls  bewegt,  doch  weniger 
originell  und  studirt  ist  Holw eck' s  «tanzender  Faun» 


(Le  vin) ,  und  geradezu  geschmacklos  Engrand's 
«Mänade»  ,  welche  mit  dem  abgeschlagenen  Kopf 
des  Orpheus  Kegel  spielt. 

Unter  den  Broncewerken  dieser  Gattung  sind  vor 
Allem  die  «Beiles  vendanges»  von  Vital  Cornu 
hervorzuheben ,  die  sich  durch  schöne  Gruppirung, 
dramatische  Bewegung  und  edle ,  feinbelebte  Formen- 
behandlung auszeichnen,  in  der  neben  classischen  und 
realistischen  wieder  Studien  nach  Donatello  durchklingen. 
Eine  herrliche  Nymphe  von  schlanken  und  doch  üppigen 
Formen  sitzt  auf  einem  Weinfass,  über  dem  Kopf  einen 
Dudelsack  emporhebend ,  den  sie  bläst ,  während  ein 
nacktes  Kind  vor  ihr  tanzt,  das  andere  schon,  schwindlig 
oder  berauscht,  zu  Boden  gefallen  ist.  Nicht  minder 
geistreich  belebt ,  nur  allzu  unruhig  und  etwas  in's 
Malerische  übergehend,  ist  sodann  Steiner 's  «Le  pere 
nourricier»,  d.  h.  ein  Faun,  der  ein  betrunkenes 
Knäblein  im  Arme  wiegt,  während  ein  anderes  ihm  die 
Syrinx  zerreisst.  Besonders  trefflich  ist  auch  der  Bronce- 
rohguss  dieser  Gruppe  von  der  tüchtigen  Firma 
TM  (band  freres. 

Unter  den  mythologischen  Werken,  welche  andere 
als  bacchische  Stoffe  behandeln,  möchten  wir  Schröder  's 
Marmorgruppe  «Oedipus  mit  Antigone»,  voran- 
stellen, obwohl  die  Antike,  besonders  im  Gewand,  hier 
stark  vorherrscht,  jedoch  ohne  conventioneil  zu  erscheinen . 
Es  mag  diess  der  Grund  sein,  wesshalb  der  Künstler 
nicht  prämiirt  wurde,  während  Jnjalbert's  viel  schwächere, 
etwas  süsslich  behandelte  Gruppe ,  «Amor,  welcher 
Tauben  reizt»,  mit  dem  Grand  prix  bedacht  wurde. 
Mit  weit  mehr  Recht  erhielt  nach  unserer  Ansicht 
Desbois'  «Acis»,  der  sich  in  eine  Blume  verwandelt, 
(ein  schöner  jugendlicher  Act)  die  goldene  Medaille,  sowie 
der  feinempfundene,  zart  modellirte  gestürzte  «Icarus» 
von  Mengues  die  broncene.  Osbach's  Gypsmodell : 
«Titan  foudroye»  ist  eine  gute  Actstudie,  doch 
scheint  der  Titan,  der  sich  den  Kopf  hält,  mit  einem 
blauen  Auge  davongekommen  zu  sein.  Die  schlaffe 
Musculatur  eines  Greisen  ist  endlich  trefflich  modellirt 
in  der  Broncestatue  eines  «  M  i  d  a  s  »  von  Zacharie  Astruc. 

Ausser  der  classischen  Mythologie  hat  auch  die 
antike  Geschichte  und  Sage  der  französischen 
Bildhauerei  der  Ausstellung  manchen  Stoff  geliefert, 
welcher  eine  mehr  ideale,  d.  h.  von  moderner  Tracht 
und  Sitte  freie  Darstellung  menschlicher  Zustände  und 
Leidenschaften  gestattete.   Millet  hat  in  seiner  marmornen 
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Colossalstatue  des  «  P  h  i  d  i  a  s  »  ein  imposantes  Werk  edler 
Charakteristik  geschaffen,  welches  auch  den  Grand  prix 
erhielt;  doch  tritt  die  academische  Anlehnung  an  die 
Antike  besonders  in  dem  zeusähnlichen  Kopf  allzusehr 
hervor,  um  erwärmend  zu  wirken.  Natürlicher  muthet 
uns  die  in  schönen  Linien  sich  bewegende  Gypsstatue  der 
unbekleideten  Kleopatra  von  Durand  an.  Geradezu 
griechisch  —  im  besten  Sinne  einer  lebendigen  Original- 
schöpfung —  sprach  uns  sodann  die  ebenso  trefflich 
im  Nackten  wie  in  der  Gewandung  behandelte  Bronce- 
statue  des  «Diogenes»,  der  Menschen  mit  der  Laterne 
sucht ,  von  Cl,  Marioton  an ,  und  auch  E.  Laporte's 
Broncegruppe  des  blinden  «Belisar»,  den  ein  Knabe 
führt,  zeichnet  sich  durch  edle,  lebendige  Durchbildung 
wie  trefflichen  Guss  (von  Decanville)  aus. 

Auch  die  altrömische  Geschichte  und  Sitte  war 
durch  einige  vorzügliche  Werke  französischer  Plastiker 
auf  der  Ausstellung  vertreten.  Ein  Meisterwerk  feiner 
Belebung  und  Empfindung  ist  die  in  ihre  Toga  gehüllte, 
mit  aufgestütztem  Arm  traurig  sinnende  «  V  e  s  t  a  1  i  n  »  von 
Aizelin,  wogegen  in  Elisa  Bloch' 's  Broncegruppe  «Tod 
der  Virginia»  trotz  staunenswerthen  dramatischen 
Lebens  doch  ein  gewisser  Mangel  an  Fluss  der  Bewegung 
auffällt.  Die  Modellzusammenstellung  ist  künstlerisch 
nicht  ganz  überwunden.  Des  Altmeisters  Guillaume 
«römische  Eheschliessung»  in  Marmor  lässt  trotz 
der  bewundernswerthen  Vornehmheit  und  Feinheit  der 
Durchführung  doch  zu  viel  Studien  nach  römischen  Portrait- 
statuen  durchblicken.  Einen  sehr  schönen  männlichen 
Körper  in  etwas  theatralisch  gespreizter  Stellung  zeigte 
Boutellier's  Gladiator  «Vor  dem  Kampf»,  michel- 
angeleske  Formen  und  Linien ,  in  hochdramatischer 
Bewegung  dagegen  die  Marmorgruppe  Ladatut' s,  welche 
einen  getödteten  Retiarius  und  seinen  sterbenden  Gegner 
darstellt. 

Geradezu  vollendet  und  eine  der  besten  Statuen 
der  Ausstellung  war  endlich  der  römische  Reiter  auf 
sich  bäumendem  Pferd  in  Bronceguss  von  J.  Bonheur, 
der  sich  auch  sonst  durch  trefflich  belebte  Jockeistatuetten 
als  vorzüglicher  Pferdekenner  bewährt  hat.  Dieses,  wie 
das  zuvor  erwähnte  Werk,  erhielten  die  goldene  Medaille. 

Weit  spärlicher  als  im  Alterthum  haben  die  fran- 
zösischen Plastiker  in  der  biblischen  Geschichte 
und  in  der  Heiligenlegende  ihre  Inspirationen 
gesucht;  die  eigentlich  religiöse,  für  den  Cult  bestimmte 
Plastik  scheint   auf  der  Ausstellung  gar  nicht  vertreten 


gewesen  zu  sein;  es  ist  dies  ein  Zweig  der  Sculptur, 
welcher  in  Frankreich,  völlig  abseits  von  der  eigentlichen 
Kunst,  handwerks-  oder  gar  fabrikmässig  betrieben  wird. 
Von  alttestamentlichen  Sculptu  werken  sei //z'ö//>z'.y  «Abel» 
mit  einem  Zicklein  als  Erstlingsgabe  erwähnt,  der  ziemlich 
spielend  behandelt  ist;  ferner  ein  in  seinem  Entsetzen  etwas 
outrirter,  colossaler  «Kain»  von  Osbach;  eine  dramatisch 
bewegte,  an  Dofiatello's  Stil  erinnernde  «Judith»  von 
Lanson;  etwas  allzuschön  componirt  und  zu  wenig  leiden- 
schaftlich bewegt  wirkte  Lemaire's  Gruppe  «Samson 
von  Dalilah  verrathen»,  geradezu  sonderbar  aber 
diejenige  von  Falles,  welche  Susanna  halbnackt  auf 
einem  Thronstuhle  sitzend  zeigt,  die  beiden  Alten  da- 
gegen, deren  malerisch  behandelte  Köpfe  zu  der  sym- 
metrischen Stellung  wenig  stimmen ,  zu  beiden  Seiten 
des  Stuhles  hervorschauend.  Eine  schöne ,  melancho- 
lische, doch  zu  kräftige  nackte  Gestalt  ist  endlich  der 
«ewige  Jude»  von  Leceuilt.  SämmtHche  genannte  Bild- 
werke der  alttestamentlichen  Gruppe  sind  Gypsmodelle. 

Wenig  hervorragend  waren  die  Heiligenfiguren 
der  Ausstellung.  «Maria  nach  der  Verkündigung» 
von  Lionard  ist  ebenso  verzückt  manierirt,  wie  der  eben- 
falls in  Marmor  ausgeführte  «hl.  Sebatian»  von 
Hautrel ,  unbedeutend  die  Gypsstatue  des  «hl.  Anto- 
nius» von    Voisin  de  la   Croix. 

Eine  eigene  Gattung  der  Sculptur,  welche  vorläufig 
ausschliesslich  in  Frankreich  blüht,  ist  die  anthro- 
pologische, d.  h.  diejenige,  welche  die  Schilderung  der 
menschlichen  Zustände  der  Urzeit  zum  Gegenstande  hat. 
Fremiet  dürfte  der  Erste  gewesen  sein,  der  dieses  Ge- 
biet zu  bebauen  unternahm,  indem  er  schon  im  Jahre 
1872  einen  Urbewohner  des  Seinebeckens  ausstellte,  der 
inmitten  der  Skelette  erlegten  Höhlenbären  einen  wilden 
Siegestanz  aufführte.  In  München  erregte  er  sodann 
auf  der  letztjährigen  Ausstellung  Abscheu  und  Bewun- 
derung durch  seinen  Gorilla,  welcher  ein  Urweib  ent- 
führt, dessen  prächtige  Durchbildung,  trotz  der  ab- 
stossenden  Scene,  man  bewundern  musste.  Auf  der 
Pariser  Ausstellung  führte  er  ausser  dieser  Gruppe  eine 
nicht  minder  wilde  und  aufregende,  indessen  nicht  ab- 
stossende  Scene  in  dem  «Menschen  der  Steinzeit, 
der  mit  einem  Bären  ringt»,  vor.  Aufgerichtet 
umarmt  die  Bärin,  welche  ihr  erschlagenes  Junge  rächen 
will,  den  herkulisch  gebauten  Wilden,  der  sie  zu  er- 
würgen trachtet.  Fremiet 's  Beispiel  hat  Nachahmung 
gefunden.     E.  Marioton  (wahrscheinlich   ein  Bruder  des 
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oben  genannten  C.  Marioton)  zeigte  in  der  etwas  thea- 
tralisch ,  doch  ebenfalls  kraftvoll,  energisch  bewegten 
Gypsgruppe:  «Freres  d'armes»,  einen  Urmenschen, 
der  mit  einem  Steinbeil  seinen  durch  Pfeilschuss  ver- 
wundeten Kameraden  vertheidigt,  während  Desca  einen 
ähnlichen  keulenbewaffneten  Unhold  darstellte ,  vorge- 
neigten Körpers,  auf  der  Lauer  stehend,-  indessen  etwas 
gar  zu  massig  (Bronceguss).  Auch  Alfred  Lanson 's 
Gypsgruppe  «Age  de  fer»  entfaltet  einen  etwas 
theatralischen  Kraftaufwand.  Neben  dem  Kampf  des 
Urmenschen  gelangte  auch  dessen  idyllisches  Familien- 
glück zur  Darstellung.  Eine  schöne  reiche  Gruppirung 
zeichnet  die  trefflich  modellirte  Urfamilie  von  //.  Daillion 
aus,  welche  dem  Künstler  die  goldene  Medaille  eintrug. 
Nicht  viel  geringere  Vorzüge  besitzt  Guglielmo 's  «junge 
Mutter  der  Urzeit,  die  ihr  Kind  tröstet». 
Auch  Carliers  «  Familie  »  ist  ähnlich,  jedoch  weniger  frisch 
aufgefasst.  Freilich  kann  man  sich  bei  all'  diesen  urzeit- 
lichen Familienbildern  nicht  des  Gedankens  erwehren,  ob  in 
diese  robusten  Formen  nicht  zu  viel  Anmuth  der  Bewegung 
und  Innigkeit  oder  doch  Ausdruck  des  Gefühls  verlegt 
sei.    Doch  das  schadet  den  Kunstwerken  als  solchen  nicht. 

Der  künstlerische  Impuls,  der  die  genannten  Bild- 
hauer bei  der  Wahl  dieser  Gegenstände  leiten  mochte, 
wird  ja  weniger  das  wissenschaftliche  Interesse  dafür  ge- 
wesen sein,  als  vielmehr  das  Gefühl,  dass  diese  ursprüng- 
lichen Zustände  es  ihnen  gestatteten,  den  Menschen  als 
solchen,  wenn  auch  in  einer  derberen  Körperfülle,  als 
sie  der  civilisirte  Mensch  trägt,  aber  zugleich  frei  von 
allen  historischen,  archäologischen  und  besonders  costüm- 
lichen  Rücksichten  darzustellen.  Der  Urmensch  gestattet 
insofern  eine  noch  freiere  Behandlung  als  der  Mensch 
des  griechischen  Mythus  (obwohl  dieser  aus  ähnlichen 
Gründen  ein  stets  bevorzugter  Gegenstand  der  Plastik 
bleiben  wird),  da  bei  der  Darstellung  des  Letzteren 
immerhin  die  antike  Kunst  in  der  Wahl  der  Motive,  wie 
in  der  stilistischen  Behandlung ,  ihre  unwiderstehliche 
Macht  auf  die  Phantasie  des  Künstlers  ausübt,  wogegen 
er  bei  der  Darstellung  der  Urmenschen  seinem  natura- 
listischen, elementaren  Kraftgefühl  sich  unbedingt  hin- 
geben zu  können  glaubt;  freilich  mischt  sich  das  moderne 
und  speciell  das  französische  Empfinden  unbewusst  hinein. 

Andere  Plastiker  bereiten  sich  diesen  in  gewissem 
Sinne  idealen,  d.  h.  voraussetzungslosen  Boden,  wieder 
auf  andere  Weise  vor,  indem  sie,  ohne  bestimmte  An- 
lehnung, sei  es  an  den  classischen  Mythus   oder  an  die 


urhistorische  Vorzeit,  sich  schlechtweg  einen  idealen, 
idyllischen  Zustand  der  Menschheit  in  der  Phantasie  zu- 
rechtlegen, in  welchem  man  eben  ohne  beengende  und 
entstellende  Hülle  seinen  Instinkten,  Neigungen  und 
Leidenschaften  zwanglos  folgen  kann.  Auch  diese 
Gattung  der  Sculptur  war  auf  der  Ausstellung  durch 
eine  Reihe  trefflicher  Schöpfungen  vertreten.  Freilich 
nähern  sie  sich,  ihrer  idyllischen  Voraussetzung  gemäss, 
häufig  dem  spielenden,  anmuthigen  Genre,  obwohl  man 
bei  den  französischen  Plastikern  kaum  so  gedankenlose 
Kindereien  antrifft,  wie  bei  den  Italienern.  Auch  sind 
diese  Werke  vorwiegend  in  Marmor  ausgeführt  worden, 
der  am  meisten  für  die  Geltendmachung  all'  der  zarten 
Reize  sich  eignet ,  welche  die  Vertreter  dieser  Gattung 
anstreben.  Enderlin  stellte  in  Marmor  einen  kugelspielen- 
den Knaben,  von  edeln,  zarten  Formen ,  Escoula  einen 
ebenso  fein  behandelten  schlafenden  «Le  sommeil», 
sowie  ein  nacktes  junges  Mädchen,  das  mit  einem  Kinde 
in's  Bad  geht  «Jeune  baigneuse»  aus.  Beide 
Bildhauer  erhielten  die  goldene  Medaille.  Auch  die 
«Hesitation»  von  Mathes ,  ein  hübsches,  unreifes, 
ebenfalls  nacktes  Mädchen ,  das  schaudernd  den  Fuss 
in's  Wasser  setzt,  in  das  sie  steigen  will,  ist  fein  in 
Form  und  Empfindung.  Gleicherweise  ist  Hexamer's 
«Gazouillis»  durch  die  Zartheit  des  Mädchenleibes 
ausgezeichnet.  « Le  matin»  von  Lemaire  zeigt  den 
schönen  Act  eines  jungen  Mädchens,  welches,  eben 
vom  Schlaf  erwacht,  noch  zaudernd  sitzt.  Anmuthige 
Werke  sind  auch  Mathieu  Meusnier's  «junges  Mäd- 
chen mit  der  Schi  ldkröte»,  sowie  Chretiens  «Früh- 
ling», etwas  conventionell  behandelt  Pillet  's  «Wind- 
stoss»,  der  ein  Mädchen  mit  flatterndem  Kleid  darstellt. 
Ein  Meisterwerk  dieser  Gattung  an  edler  schwungvoller 
Formenbehandlung,  mit  Anklängen  an  Michel  Angelo, 
Delaplanche's  «  A  u  r  o  r  e  » ,  sei  als  Beispiel  dieser  Gattung 
vorgeführt,  obwohl  es  nicht  neuesten  Datums  ist.  Unter 
den  Gypsmodellen  dieser  Gattung  sind  hervorzuheben : 
C.  Mariotori 's  «Musique  champetre»,  ein  schöner, 
sitzender,  die  Flöte  spielender  Knabe,  der  dem  Künstler  die 
silberne  Medaille  eintrug,  ferner  Levasseur 's  «  Mainacht », 
die  einen  schmachtend  zurückgelehnten  Jüngling,  von  der 
Frühlingsfee  auf  die  Stirn  geküsst,  zeigt.  Der  Ausdruck 
der  Köpfe  ist  etwas  gar  zu  schmachtend  süss.  Schön 
componirt  und  gut  modellirt  ist  die  Gruppe  eines  jungen 
Hirten  mit  seinem  Wolfshund,  der  sitzend  zum ,  freilich 
nicht  sichtbaren,  Abendstern  aufschaut,  von  Quinton. 
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Unter  den  Bronccfiguren  dieser  Gattung  ist  Truffot's 
«Esmeralda»  zu  nennen,  welche  in  anmuthiger 
Bewegung  tanzend  ihr  Tamburin  einem  jungen  Bock  ent- 
gegenhält, der  mit  den  Pfoten  darauf  schlägt.  Geziert  und 
gesucht  ist  Jean  Frire's  Gruppe  «die  zwei  Tauben», 
ein  küssendes  Liebespaar  und  daneben  zwei  schnäbelnde 
Tauben.  Academisch  glatt,  aber  schön  bewegt  ist  die 
«Lecture»  von  Chartrousse,  vorzüglich  als  Actstudie 
der  sein  Netz  flickende  «Fischer»  von  Guglielmo. 
Zu  den  reizvollsten  Werken  dieser  Gattung,  das  sich 
durch  zarte  Rundung  und  anmuthige  Bewegung  der 
jugendlichen  Formen,  durch  paradiesische  Unschuld  der 
Auffassung,  sowie  durch  vorzügliche  Ausführung  in  cise- 
lirtem  Bronceguss  auszeichnet,  gehört  endlich  Madame 
Bertaux'   «Jeunefille   au   bain». 

Neben  dem  idyllischen  Genre  war  auf  der 
Ausstellung  noch  ein  bewegtes  Genre  auf  ähnlich 
idealer  Grundlage  durch  die  französische  Plastik  ver- 
treten, für  welches  naturgemäss  die  Bronce  gegenüber 
dem  Marmor  bevorzugt  erschien.  Eine  meisterhafte 
Broncegruppe,  sowohl  durch  kühne  Bewegung,  Ausdruck 
und  Modellirung,  wie  in  technisch -statischer  Hinsicht 
hatte  Böttcher  in  seinen  drei  wettlaufenden  nackten  Jüng- 
lingen «Au  but»  ausgestellt,  welche  das  ganze  Gewicht 
ihrer  Körper  auf  je  einem  auf  der  Fussspitze  schwebenden 
Beine  tragen  und  eine  zusammenhängende  Gruppe  bilden ; 
der  Guss  von  Hiot  Decanville  ist  musterhaft  und  das 
Werk  stellt  sich  den  besten  Antiken  in  seiner  Art 
würdig  an  die  Seite.  Als  prächtiger  Act  wirkt  der 
Lanzenwerfende  Knabe  von  Georges,  Rohguss  von 
Martin  und  herrlich  als  Gruppe  ist  Carlier's  «Blinder 
und  Lahmer  »  ,  von  denen  Ersterer  den  Anderen  trägt. 
Eingehendes  Studium  der  Anatomie  vereinigt  sich  hier 
auf's  Schönste  mit  grossen  Linien,  monumentaler  Be- 
handlung. Hochdramatisch  ist  von  demselben  Künstler 
die  prächtige  Actstudie  eines  Jünglings ,  der  sich  gegen 
die  Umschlingung  eines  Polypen  (nach  Victor  Hugo)  mit 
schmerzlichem  Ausdrucke  wehrt. 

In  Marmor  hat  der  Altmeister  Delaplanche  eine 
sehr  edel,  wiewohl  etwas  glatt  behandelte,  schön  be- 
wegte Tänzerin  (La  danse)  ausgestellt  (goldene  Medaille), 
während  Peynot's  «Kampf  zweier  Männer  mit 
einem  Adler»  eine  etwas  verworrene  Gruppe  bildet. 

Endlich  ist  an  dieser  Stelle  ein  dramatisch  gehaltenes 
Gypsmodell  von  Kinsburger  zu  nennen,  welches  einen 
nackten  Jüngling    am    Steuerruder   einer   untergehenden 


Barke  im  Kampf  mit  den  Wogen,  zu  seinen  Füssen  einen 
schreienden  Knaben,  darstellt.  Das  Muskelspiel  der  Arme 
des  Steuerers   ist   dabei   etwas   schwächlich    ausgefallen. 

Einige  plastische  Werke ,  welche  Gestalten  der 
Dichtung  zum  Gegenstand  haben,  bilden  vermöge 
des  historischen  Gewandes,  in  dem  sie  erscheinen, 
den  Uebergang  zu  den  verschiedenen  Gattungen  des 
historischen  und  zeitgenössischen  Genres,  zu 
welch'  ersterem,  streng  genommen,  eigentlich  auch  die 
der  antiken  und  biblischen,  sowie  heiligen  Geschichte 
entnommenen  Darstellungen  gehören.  Von  plastischen 
Gestalten  der  Poesie  seien  nur  Aizelin's  schöne,  sehn- 
süchtig sitzende  :  M  i  g  n  o  n  »  in  Bronce,  desselben  weniger 
ansprechende  «  M  a  r  g  a  r  e  t  h  e  >  in  Marmor  ,  sowie 
das  rührende,  wirklich  naive,  zerknirscht  knieende 
«Gretchen»  von  Lefevre  Deslongchamps  in  Bronce 
erwähnt. 

Der  Geschichte  und  C  u  1 1  u  r  der  christlichen 
Vergangenheit  sind  entnommen  die  fein  empfundene 
marmorne  Sitzstatue  der  «  H  e  1  o  i  s  e  »  von  Allouard;  die 
schön  durchgeführte  Marmorstatue  des  «Giotto»,  wie  er 
als  Knabe  in  den  Sand  zeichnet,  von  Guglielmo;  der  in 
Costüm  pikant  behandelte  und  hierin  wie  durch  seine 
etwas  weichliche  Begeisterung  an  italienische  Kunst  ge- 
mahnende Knabe  «Lully»  von  Laoust;  die  elegante 
Knabenfigur  eines  florentinischen  Schildknappen  aus  dem 
15.  Jahrhundert,  in  Bronce,  von  C.  Maniglier,  sowie  die 
liebenswürdige  und  ausdrucksvolle  Gypsgruppe:  Moliere 
und  seine  Magd,  welche  seine  Poesien  kritisirt,  von  Carlus. 

Ein  besonderer  Zweig  der  historischen  Plastik  ist 
vaterländischen  Helden  gewidmet.  Er  gehört  zum  Theil 
der  Portraitsculptur  an  und  es  zählen  dahin: 
«Jungfrau  von  Orleans»  von  Chartrousse,  in  voller 
Rüstung  die  Fahne  haltend  und  sich  auf  den  Schild 
stützend,  in  begeisterter  Erhebung  zum  Himmel  blickend ; 
es  gelang  dem  Künstler  trefflich,  das  volle  blühende 
Mädchenantlitz,  sowie  die  weiblich  runden  Formen  in 
wirksamen  Gegensatz  zu  der  kriegerischen,  starren  Rüstung 
zu  bringen.  Uebrigens  hat  ihn  der  Stoff  schon  früher 
beschäftigt.  A.  Lefeuvre  brachte  einen  fein  belebten 
«Bara»  in  Gyps,  von  Comu  rührte  der  dramatisch 
bewegte  «Camille  Desmoulins»,  von  Bourgeois  ein 
ebenfalls  energisch  handelnder  Commandant  Beaure- 
p  a  i  r  e  »  ,  beide  in  Gyps ,  her ,  wogegen  A.  Moreau  in 
trefflichem  Bronceguss  den  uns  unbekannten  Helden 
«Gavroche»    darstellte,    einen    zerlumpten,    mageren 
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Jungen,  der  in  aufgeregter  Haltung  hinter  einem  Baume 
die  Wirkung  eines  eben  abgefeuerten  Schusses  beob- 
achtet. Von  Auguste  Paris  rührt  der  trefflich  modellirte, 
etwas  theatralisch  bewegte  «Sergeant  Bobillot»  her, 
der  um  den  Preis  seines  Lebens  die  französische  Garnison 
von  Tuyen-Quan  in  Tonking  vor  dem  Ansturm  der 
Schwarzflaggen  rettete  und  welchem  demzufolge  in  Paris 
ein  von  dem  genannten  Bildhauer  ausgeführtes  Monument 
errichtet  wurde. 

Das  patriotische  Genre  erschien  in  ähnlicher, 
dramatisch  erregter,  bisweilen  theatralischer  Weise  und 
möglichst  realistisch  behandelt,  vor  Allem  im  Bronceguss 
bemerkbar;  so  Choppin's  «Volontaire  de  1793»  und 
Herade 's  «Au  drapeau».  Ersterer  stürmt  mit  er- 
hobenem Gewehr  leidenschaftlich  vorwärts,  die  andere 
Statue  stellt  in  etwas  übertriebener  Weise  einen  Matrosen 
dar,  der  mit  dem  Beil  die  Fahne  vertheidigt.  Guillon 
zeigt  als  «Dernier  ennemi»  einen  Wolf,  der  sich 
an  einen  erschlagenen  Troupier  schleicht,  während  Peynot 
in  einem  vorzüglich  modellirten,  an  den  feinen  Realismus 
des  florentinischen  Quattrocento  erinnernden  todten 
Knaben  den  Tod  für's  Vaterland  verherrlichte. 

Fossi's  «Erinnerung  an  den  vierten  De- 
zember» zeigt  endlich  eine  mit  dumpfer  Verzweiflung 
ihren  erschossenen  Enkel  anstarrende  Frau,  die  gar  zu 
drastisch  charakterisirt  ist. 

Damit  in  Verbindung  steht  das  moderne  Genre, 
welches  seiner  Natur  gemäss  ebenfalls  vorwiegend  ent- 
schieden realistisch  gehalten  ist,  ohne  sich  jedoch  in  der 
kleinlichen  Schneiderkunst  der  Italiener  zu  ergehen. 
Vorwiegend  sind  es  einfach  gekleidete  Figuren  aus  dem 
Volk,  welche  zum  Vorwurf  erwählt  wurden.  Dahin  zählt, 
an  Jule  Breton' s  Auffassung  gemahnend,  ein  prächtiges 
Werk  in  einfach  und  gross  gehandhabtem  Realismus, 
die  Marmorgruppe  von  A.  Lefeuvre:  «Le  pain»,  welche 
im  Motiv  zugleich  an  W.  Kaulbach' s  bekannte  Zeichnung 
erinnert,  ohne  sich  doch  irgendwie  in  der  Ausführung 
daran  anzulehnen.  Im  nämlichen  stilvollen  Realismus 
ist  auch  die  Gypsgruppe  desselben  Künstlers:  «Apres 
le  travail»  behandelt:  ein  Bauernbursche  am  Boden 
liegend  und  aus  einem  Bache  trinkend ,  während  eine 
Dirne  ernst  und  ruhig  mit  Ackergeräth  dabei  steht. 
Auch  die  überlebensgrosse  Gruppe  einer  Bauerndirne 
mit  Kuh  und  Kalb  von  mächtiger  und  doch  schlichter 
Wirkung,  welche  an  der  Ecke  des  Beetes  vor  derCentralhalle 
stand,  ist,  wenn  wir  nicht  irren,  von  demselben  Künstler. 


Grosse ,  innige  Auffassung  und  einfache  Unmittel- 
barkeit zeigt  Lemaire's  junge ,  säugende  Mutter,  sowie 
Jacquot's:  «Priere  au  champ»,  beide  in  Gyps. 
Donatellos  Einwirkung  ist  sichtlich  in  PeyroVs  «Pro- 
tection», besonders  in  Bezug  auf  den  Kopf  des  schlafenden 
Kindes,  welches  eine  mächtige  Dogge  bewacht.  Brutaler 
Realismus,  bei  ergreifendem  Ausdruck  (ä  la  Zola),  durch- 
zieht die  Gruppe  von  Loiseau,  «La  veuve»,  wo  die 
vierschrötige  Frau  verzweifelnd  zum  Himmel  blickt  und, 
selbst  entkräftet,  ihren  schreienden  Säugling  nicht  mehr 
stillen  kann,  während  ein  Mädchen  traurig  ergeben  neben 
ihr  sitzt.  Sanfte  Trauer  mit  Anmuth  gepaart  liegt  in 
Laporte's  verschleierter  Frau,  welche  Rosen  auf  ein 
Grab  streut.  Flott  phantastisch  ist  der  in  einen  Schlaf- 
rock gehüllte ,  geigende  Virtuos  von  Dubois ,  zugleich 
ein  Meisterstück  von  Broncerohguss ,  wogegen  einen, 
bei  aller  Energie ,  zu  harten  Realismus  A.  Fasse  's 
«Hirt,  der  mit  einem  tollen  Hund  rauft»  (Gyps), 
offenbart.  Fosse  und  Loiseau,  die  zu  den  weitestgehen- 
den Realisten  gehören,  sind  noch  junge  Künstler,  was 
immerhin  für  die  geistige  Bewegung  in  der  französischen 
Plastik  beachtenswerth  ist. 

Endlich  ist  noch  das  orientalische  Genre  zu 
erwähnen ,  welchem  die  schön  bewegte ,  fein  durch- 
geführte Marmorstatue  eines  sitzenden,  das  Tambourin 
schlagenden  «  Chan teur  oriental»  von  Frere  (goldene 
Medaille),  eine  trefflich  charakterisirte,  nur  zu  grosse 
«Japanerin»  von  Aizelin,  sowie  eine  anmuthige,  aber 
etwas  allgemein  gehaltene  «Danseuse  arabe»  von 
Saint  Marceaux  angehören. 

Auch  die  französische  Portraitstatue  ist  durch 
eine  Anzahl  tüchtiger  Werke  vertreten,  zum  Theil  Ab- 
güsse von  bereits  errichteten  oder  Modelle  für  noch  zu 
errichtende  Monumente,  so  von  dem  bereits  mehrfach 
erwähnten  tüchtigen  Künstler  C.  Marioton  «Benvenuto 
Cellini » ,  einfach  und  natürlich  behandelt.  Allouard 
giebt  in  seinem  «sterbenden  Moliere»  den  Falten- 
wurf der  Barockzeit  mit  grossem  Geschick,  ohne  sclavische 
Nachahmung;  die  Wirkung,  ebenso  charakteristisch  wie 
grossartig  monumental,  wird  durch  den  gewaltigen  Aus- 
druck des  Kopfes  noch  gesteigert.  Thomas  hat  in  seiner 
Statue  des  «La  Bruyere»  dem  geistvollen  Schriftsteller 
der  nämlichen  Epoche  den  richtigen  Zeitcharakter  zu 
verleihen  gewusst,  während  Allasseur  an  der  Sitzstatue 
des  Componisten  «Rameaus  zwar  den  Kopf  trefflich 
durchführte,  im  Gewand  aber  sich  in  eine  allzukleinliche 
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Nachahmung  des  Rococostiles  verirrte.  Massvoller  hat 
wieder  Gauthier  im  «Standbild  Cl.  Gouffroy's»,  des 
Erfinders  der  Raddampfer,  Costüm  und  Stil  des  18.  Jahr- 
hunderts, verwendet,  wogegen  Boucher's  «Laennec», 
(der  die  Auscultation  erfand),  eine  sehr  unbeholfene  Gruppe 
mit  äusserst  ledern  behandeltem  Zopfcostüm  ist.  Auch 
Montagnys  Gruppe:  «Le  Reverend  de  la  Salle», 
eine  Art  Pestalozzi ,  zwei  Knaben  unterrichtend ,  ist 
gequält  in  der  Composition,  im  Faltenwurf  steif.  Doch 
darf  man  nicht  vergessen,  dass  beide  Gruppen  wahr- 
scheinlich für  Bronceguss  berechnet  sind,  während  nur 
Gypsmodelle  davon  ausgestellt  waren.  Grossartig  im 
Ausdruck  des  Kopfes,  wie  im  Faltenwurf  des  bischöf- 
lichen Ornats  ist  wieder  L.Noel's  knieender  «Cardinal 
Regnier  ». 

Unter  den  Standbildern  im  modernen  Costüm  ist 
vor  Allen  ausgezeichnet  die  mit  einer  goldenen  Medaille 
bedachte  Broncefigur  des  Chemikers  «Chevreuil»  von 
Fagel;  ferner  sind  zu  nennen  Guilbert's  Statue  des 
«Thiers»,  Aime  Millel's  sitzende  Broncefigur  des 
«Edgar  Quinet»,  sowie  Leduc's  «  Portraitfigur» 
des  Kindes  von  M.  Carolus  Durand  auf  einem  Pony, 
das  besonders  trefflich  ist. 

Zahlreich  waren  die  Portraitbüsten  vertreten, 
deren  nähere  Betrachtung  bei  der  grossen  Menge  vor- 
züglicher Leistungen  zu  weit  führen  würde.  Neben 
conventioneller  gehaltenen  fanden  sich  solche  von  feinster 
Seelenschilderung  nach  altflorentinischem  Vorbild,  andere 
wieder  malerisch  barock  oder  im  graziösesten  Rococo- 
geschmack  behandelt  (wie  z.  B.  der  Portraitkopf  einer 
Mademoiselle  de  V.  von  Michel).  Als  besonders  hervor- 
ragend wären  zu  nennen :  Chapu,  Guillaume,  Delaplanctie, 
Millet  unter  den  älteren,  Dalou,  Allouard,  Barrias,  Peynot, 
Fagel,  Carle s ,  Carlas,  Lanson,  Paris,  Mercie ,  Lenoir 
unter  den  neueren  Bildhauern. 

Das  fleissige  Naturstudium,  welches  der  modernen 
französischen  Plastik  einen  um  so  gediegeneren  Gehalt 
verleiht,  als  die  Bildhauer  sich  demselben  zumeist  nicht 
blindlings  und  ohne  Rücksicht  auf  die  Grenzen  und 
Wirkungsmittel  ihrer  Kunst  hingeben,  sondern  zugleich 
an  den  grossen  Vorbildern  der  Vergangenheit  ihre  Auf- 
fassung veredeln,  —  dieses  geläuterte  Naturstudium  offen- 
bart sich  nicht  blos  in  den  verschiedenartigsten  Dar- 
stellungen der  menschlichen  Figur  und  Individualität, 
sondern  es  tritt  besonders  erfreulich  auch  in  der 
Thierschilderung  hervor,  welche  in  Bedeutung  und 


Anziehung  auf  einer  Stufe  stehen  mit  der  Renaissance 
und  der  Antike  (abgesehen  vom  Pferd,  das  auch  in  anderen 
Zeiten  und  Ländern  tüchtige  Darsteller   fand). 

Le  Duc,  der  das  schöne  Pony  an  der  obenerwähnten 
Portraitstatue  des  jungen  Durand,  sowie  den  herrlichen 
Thierleib  des  Centauren  ausführte ,  stellte  weiter  eine 
sehr  lebendige  «Hirschfamilie»  aus.  Von  Madame 
Tliomas-Soyer  rühren  zwei  lebendige  Figuren  eines  ge- 
jagten Hirsches  und  eines  gefallenen  Maulthieres  (Gyps- 
modell)  her.  Gewaltigeres  Leben  spricht  sich  aber  in 
Vallon's  sich  kosendem  «Tigerpaar»  (Bronce),  in 
seinem  Löwen,  der  sich  die  Tatze  leckt,  sowie  in  seiner 
von  einem  Pfeil  durchbohrten  Löwin  aus,  obwohl  er  für 
diese  das  Motiv  von  einem  assyrischen  Relief  aus  dem 
Palast  des  Assurbanipal  entlehnte.  Auch  Fouque's 
dramatisch-kraftvoller  Kampf  eines  Löwen  mit  Arabern 
möge  hier  genannt  sein.  Lebendig  sind  auch  die  zu- 
sammengekoppelten Bracken  von  Camille  Gati  (Eisen- 
guss,    sowie  Madame  Lemaitre's  «Dachshund». 

Indem  wir  endlich  noch  als  abgesonderte  Gruppe 
das  Relief  behandeln,  müssen  wir  gleich  betonen,  dass 
in  diesem  das  Stilgefühl  der  französischen  Plastiker  im 
Ganzen  weniger  sicher  zu  sein,  vielfach  das  malerische 
Element  allzusehr  betont  scheint,  sei  es  in  Verbindung 
mit  einem  derben,  selbst  wilden  Naturalismus,  oder  im 
Anschluss  an  barocke  und  zopfige  Vorbilder.  Andere 
Reliefs  sind  wieder  conventionell  steif  oder  in  einem 
nüchternen ,  trockenen  Chronikenstil  gehalten.  Doch 
rührt  der  weniger  befriedigende  Eindruck,  den  einige 
der  ausgestellten  Reliefs  machten,  zum  Theil  wohl  daher, 
dass  sie,  abgelöst  von  ihrem  Zusammenhang  mit  einem 
grösseren  monumentalen  oder  decorativen  Ganzen,  dessen 
Gesammtwirkung  entsprechend  sie  componirt  worden 
waren,  auf  der  Ausstellung  ohne  Kenntniss  der  letzteren, 
nur  nach  allgemeinen  Principien  beurtheilt  werden  konnten. 

Ein  fein  empfundenes,  vom  Stile  des  florentinischen 
Quattrocento  sichtlich  beeinflusstes  Flachrelief  in  Marmor 
ist  Lombard's  «heilige  Cäcilie  »  ,  welche  in  edeln, 
schön  bewegten  Linien  vor  der  Orgel  sitzt,  während  ein 
Engel  sie  inspirirt  und  zwei  andere  singend  über  ihr  in 
den  Wolken  schweben.  Nicht  minder  edel  behandelt 
ist  ein  Relief,  das  jedoch  mehr  eine  empfindungsvolle 
malerische  Verarbeitung  antiker  Eindrücke  zeigt:  die  in 
Toga  und  Schleier  gehüllte  weibliche  Allegorie  der 
«Pi£te  filiale»  von  Le  Duc,  jedenfalls  für  ein  Grab- 
monument geschaffen.    Die  Bezeichnung  einer  schülerhaft 
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academischen  Arbeit  verdiente  das,  merkwürdigerweise 
mit  einer  Broncemedaille  belohnte  Gypsrelief  von  Ottin: 
«Marche  triomphale  de  la  Republique»;  die 
modernen  Costüme  erscheinen  dabei  wie  aus  Blech  ge- 
trieben. Doch  ist  das  Original  jedenfalls  an  irgend  einem 
Monument  in  Bronce  ausgeführt  oder  für  ein  solches 
bestimmt ;  dort  mag  vielleicht  die  Gesammtwirkuug 
günstiger  sein.  Energisch,  von  fast  wildem  Naturalismus, 
ist  der  Sockelschmuck  des  Monumentes  für  den  General 
Chancy  in  Mans  vom  Bildhauer  Ckoisy.  Es  zeigt  in 
stärkstem,  zum  Theil  ganz  frei  herausspringendem  Hoch- 
relief französische  Soldaten  aller  Waffengattungen ,  von 
wilder  Kampfeswuth  erregt.  In  verzweifelter  Gegenwehr 
gruppiren  sie  sich  rings  um  den  Sockel  und  geben  trotz 
der  scheinbaren  Regellosigkeit  durch  gute  Vertheilung 
der  Massen  und  der  Vorsprünge  eine  prächtige,  rustica- 
artige  Wirkung.  Leider  fehlte  in  der  Ausstellung  die 
Statue  des  Generals  selbst. 

Die  grosse  Mehrzahl  der  ausgestellten  Reliefs  neigen 
entschieden  einem  malerischen  Barock-  oder  Zopfstil  zu, 
der  auch  Frankreichs  moderner  Plastik,  doch  zum  Glück 
vorläufig  wohl  nur  der  decorativen,  nicht  fremd  ist. 
Das  Meisterwerk  unter  allen  ähnlichen  Arbeiten  der  Aus- 
stellung ist  wohl  unstreitig  Jules  Dalou's:  «Sitzung 
der  Generalstaaten  am  23.  Juni  1789».  Man  kann 
es  nicht  zopfig  stilisirt  nennen ;  es  ist  vielmehr  ein  im 
feinsten ,  modernen  Realismus  ausgeführtes  Historien- 
gemälde in  Hoch-  und  Flachrelief,  welches  blos  Männer 
und  Costüme  der  Zopfzeit  vergegenwärtigt.  Die  Massen- 
vertheilung,  die  Behandlung  der  hohen  und  flachen 
Parthien  ist  ebenso  trefflich ,  wie  die  Belebung  und 
Erregung,  welche  trotz  der  gleichförmigen  Costüme  und 
des  Stehens  sämmtlicher  Figuren  demselben  eine  grosse 
Unmittelbarkeit  und  Mannigfaltigkeit  verleiht.  Rechts 
stehen  in  dichten  Haufen  die  Vertreter  des  Bürgerstandes, 
welche  der  Aufforderung  des  Ceremonienmeisters ,  das 
Local  (die  Ludwigskirche)  zu  verlassen ,  nicht  Folge 
leisten.  Ein  jeder  Kopf  ist  ein  scharf  charakterisirtes 
Portrait,  in  jeder  Gestalt  prägt  sich  die  sie  durch- 
dringende Erregung  und  Entschlossenheit  in  individueller 
Weise  aus.  Der  Gipfelpunkt  des  Interesses  ruht  auf  der 
isolirt  dastehenden ,  dramatisch  gesticulirenden  Gestalt 
Mirabeau's,  welcher  eben  der  kleineren  Gruppe  der  Ver- 
treter des  Königs  die  historischen  Worte  entgegenbrüllt: 
« Sagen  sie  Ihrem  Herrn,  dass  wir  hier  sind  kraft  der 
Macht  des  Volkes    und    dass    man    uns    nur    durch  die 


Gewalt  der  Bajonette  wegtreiben  wirdl  »  Ein  anderes 
Historienbild  in  Relief,  welches  eine  Soiree  der  Rococo- 
zeit  schildert,  hat  Lecomte  ausgestellt.  Dasselbe  kann 
sich  freilich  an  charakteristischer  Kraft  nicht  mit  Dalou's 
Arbeit  messen.  —  Ebenfalls  verdienstlich  ,  besonders 
durch  einzelne  vorzügliche  Studien ,  sowie  durch  die 
malerisch-decorative  Wirkung  des  Ganzen  ist  desselben 
Dalou  Basrelief,  welches  eine  «Versöhnung  der 
Parteien  durch  die  französische  Republik» 
in  vollkommenem  Zopfstil  darstellt.  Ueber  der  unteren 
Gruppe  schweben  die  drei  Genien  der  Freiheit,  Einheit 
und  Brüderlichkeit.  Einige  Härten  in  der  Bewegung  — 
besonders  einer  Figur  —  bilden  allerdings  einen  Misston 
in  dem  Schwung  des  Ganzen.  Die  eigentlich  zopfige 
Stilisirung  ist  überhaupt  vorwiegend  auf  allego- 
rische Reliefs  von  decorativer  Bestimmung  ange- 
wendet. Solche  sind:  Fagel's  «Poete  mourant»,  über 
den  sich  ein  Engel  beugt,  ein  Werk,  das  zwar  manierirt, 
doch  nicht  ohne  Empfindung  ist.  Recipons  Relief  der 
schwebenden  «  Aube  »  ist  trotz  der  übertrieben  schlanken 
Körperverhältnisse  und  des  zopfig  unruhigen  Gewandes 
gut  modellirt  und  schön  im  Lineament.  Weniger  spricht 
Labatut 's:  «Pomme  de  la  discorde»  an,  welchen 
Mercur  herabschwebend  dem  sitzenden  Paris  bringt,  ein 
in  Gyps  übersetzter  Boucher.  Auch  Lanson  's  «Auf- 
erstehung» ist  eine  unverarbeitete  Zopfinspiration. 
In  Pallez' :  «Apotheose  von  Victor  Hugo»,  wo 
die  hervorragendsten  Dichter  der  Vergangenheit  ihm 
huldigen ,  finden  wir  endlich  ein  Ragout  von  antiken, 
raphaelischen,  modernen  Eindrücken  mit  einer  Sauce 
des  ärgsten  Zopfstils  übergössen. 

Doch  wir  wollen  unsere  Betrachtungen  nicht  mit 
einem  Missklang  des  Tadels  schliessen,  da  die  moderne 
französische  Sculptur  in  ihrer  Gesammtheit,  wie  ja  aus 
dieser  Studie  genugsam  hervorgeht,  einen  solchen  wahr- 
lich nicht  verdient.  Im  Gegentheil,  wenn  man  den 
Gesammteindruck  sich  zu  vergegenwärtigen  sucht,  den 
die  ausgestellten  Werke  französischer  Plastik,  ganz  ab- 
gesehen von  der  Art  ihrer  Aufstellung,  bei  näherer 
Betrachtung  machen,  wird  man  von  freudigem  Staunen 
erfasst  über  die  Fülle  von  Schaffenslust  und  Schaffens- 
kraft, von  künstlerischem  Schwung  und  Schönheitsgefühl, 
die  in  diesen  Werken  zu  Tage  treten,  trotz  aller  modernen 
Neigungen  zu  unerbittlichem  Realismus  und  rücksichts- 
loser Charakteristik  einerseits,  sowie  zu  decorativer  Ver- 
zopfung  andererseits,    die    hie   und    da   zu  Tage  treten. 
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Auch  das  acht  französische ,  zu  theatralischer  Ueber- 
treibung  leidenschaftlichen  Ausdruckes  und  heftiger  Be- 
wegung hinneigende  Pathos  trifft  man  nicht  selten  an. 
Selbst  diese  Impulse  aber,  die  bei  ausschliesslicher 
Herrschaft  zu  Einseitigkeiten  und  Geschmacklosigkeiten 
fuhren  würden,  erscheinen  in  den  meisten  Fällen  durch 
ihre  Vereinigung  mit  anderen  plastischen  Vorzügen  ver- 
edelt und  gemildert,  oder  aber  für  bestimmte  Zwecke  ver- 
wendet und  dadurch,  wenigstens  theilweise,  gerechtfertigt. 
Die  realistische  Neigung  wird  in  der  französischen 
Plastik  durch  ein  wirklich  ernstes,  man  könnte  sagen 
mit  religiöser  Andacht  gepflegtes  Studium  der  heiligen 
Natur,  vor  allen  Dingen  des  menschlichen  Körpers  in 
allen  seinen  Schönheiten,  der  energischen  Musculatur 
des  Mannes  sowohl  wie  der  weichen  Schwellungen  des 
kindlichen  und  weiblichen  Leibes  getragen.  Für  schöne, 
ausdrucksvolle  Bewegungen  und  Linien,  für  eine  zugleich 
zwangslose  und  wirkungsvolle  Gruppirung  scheinen  die 
Franzosen  ein  angeborenes  Talent  zu  haben.  Doch  ver- 
gesse man  dabei  nicht  ihre  guten  Schultraditionen,  welche 
selbst  die  rücksichtslosesten  Naturalisten,  auch  wenn  sie 
es  wollten,  zum  Glück  nicht  ganz  los  werden;  diese 
Traditionen,  welche  vor  Allem  auf  die  Pflege  und  Er- 
haltung des  acht  plastischen  Gefühles  hinwirken,  indem 
sie  die  französischen  Bildhauer  zu  einem  ehrfurchts- 
vollen, doch  unbefangenen  Studium  der  plastischen 
Meisterwerke  der  Vergangenheit,  in  erster  Linie  der 
guten  Antike,    und    der    italienischen    Renaissance    des 

15.  und  16.,    sowie    der   französischen  Renaissance    des 

16.  Jahrhunderts,  anleiten  und  anhalten. 

Am  nächsten  kommen  den  Franzosen  in  ihren 
Intentionen  und  Leistungen  die  Belgier,  wenn  auch 
bei  denselben  das  Conventionelle  und  Gezierte  häufiger 
auftritt.  Aber  welch'  feinen  und  edlen  Realismus  finden 
wir  bei  Charlier,  welch'  grossartige  Conceptionen,  welch' 
zarte  Reize  bei  Valens,  Paul  de   Vigne,   v.  der  Stappe?i. 

Eine  gründliche  Niederlage  aber  erleidet  die  Mehrzahl 
der  Italiener,  abgesehen  von  ihren  Portraitstandbildern 
und  Büsten,  in  denen  sie  Vorzügliches  leisten,  den 
Franzosen  gegenüber,  durch  ihre  auf  äusserliche  Effecte 
und  kleinliche  Unterhaltung   gerichteten  naturalistischen 


und  technischen  Spielereien,  durch  den  unplastischen 
Eifer,  mit  dem  sie  die  geschmacklosesten  Costüme  oft 
als  Hauptsache  ihrer  Figuren  in  ängstlicher  Genauigkeit 
und  raffinirter  Technik  ausführen  und  durch  die  süssliche 
Pikanterie,  mit  der  sie,  in  einem  äusserlichen  Schein- 
realismus, ohne  ernsteres  Studium  häufig  den  mensch- 
lichen Körper  darstellen. 

Das  Schlimmste  leistet  darin  die  Mailänder  Schule, 
eine  wahre  Zuckerbäckerplastik,  deren  manierirte  Werke 
man  auf  tausend  Schritte  erkennt.  Florenz  liefert  noch 
immer  ausgezeichnete,  vom  Quattrocento  inspirirte  Büsten, 
sowie  es  überhaupt  eine  ernstere  Richtung  verfolgt.  In 
Rom  vereinigen  sich  alle  Schulen,  auch  in  Neapel  blüht 
wenigstens  ein  gesunderer,  kräftigerer  Realismus  als  in 
Mailand.  Freilich  ist  zu  bedenken,  dass  auf  die  aus- 
wärtigen Ausstellungen  die  gediegenen  Monumentalwerke 
der  Italiener  selten  gelangen;  in  Paris  war  nur  das 
Modell  zum  Monumente  des  Giordano  Bruno  zu  sehen, 
eine  grossartige  Gestalt,  die  neben  einigen  ausgezeich- 
neten Büsten  von  Laurenti,  Lazzarim,  Calvi  und  Anderen, 
die  Ehre  der  italienischen  Plastik  auf  der  Ausstellung  rettete. 
Die  Engländer  kleben,  bei  fleissigem  Studium,  zu 
sehr  an  ihren  Vorbildern,  welche  sie  bald  in  der  Antike, 
zumal  Polyklet,  bald  in  den  Florentinern  des  15.  und 
16.  Jahrhunderts  suchen.  Doch  lieferten  sie  besonders 
schöne  kleine  Sachen,  wie  z.  B.  Mullins.  Störend  sind 
bei  ihren  sonst  trefflichen  Figuren  die  langen  Beine. 

Den  nordischen  Plastikern,  mit  den  schwammig 
weichen,  nackten  Frauenkörpern,  welche  sie  mit  Vor- 
liebe als  Personificationen  irgend  einer  Stimmung  vor- 
führen, ist  vielfach  eine  etwas  fade  Süsslichkeit  und 
versteckte  Sinnlichkeit  eigen ;  was  endlich  die  deutsche 
und  österreichische  Bildhauerei  anbetrifft,  so  war  dieselbe 
so  schwach  auf  der  Ausstellung  vertreten,  dass  es  nicht 
thunlich  erscheint ,  sie  hier  weiter  zur  Vergleichung 
heranzuziehen. 

So  viel  ist  auf  alle  Fälle  sicher:  Wenn  man  die 
plastischen  Leistungen  aller  Nationen  auf  der  Ausstellung 
verglich,  so  müsste  man  völlig  voreingenommen  gewesen 
sein,  wenn  man  nicht  den  Franzosen  den  Grand  prix 
zuerkannt  hätte. 

H.  Semper. 
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BILDERSCHAU. 

as  Wort  « intim »  —  ich  weiss  nicht ,   wer  es  zum  ersten  Male   in    diesem 

zutreffenden  Sinne  gebraucht  hat  —  ist  ein  in  seiner  Art  neuer  Ausdruck 

für  jene  Bestrebungen  der  Malerei,  die  sich  mit  der  Welt  ringsum,  so  wie  sie 

ist,  befasst,  ihr  mit  Liebe  nachgeht,  all'  ihre  kleinen  Falten  und  Fältchen  zu 

entdecken  sucht  und  sich  ganz  und  gar  in  das  individuelle  Wesen  irgend  einer 

Erscheinung   vertieft.     Ich  sage  absichtlich,   der  Ausdruck   sei   in  Bezug  auf 

künstlerische  Dinge  neu  angewendet.     Das  was  er  bedeutet,  war  auch 

^~p    schon   früher  da,    in   ausgeprägtester  Weise,    allerdings  nicht  zu    der 

Ä      Zeit,  da  die  Welt  mit  historischen  Costümen  gefüttert  wurde,  die  oft 

ausschlaggebender  waren  als  das  Thema,  dem  sie  doch  eigentlich  nur 

Bekleidung  hätten  sein  dürfen.     Es  giebt  allerdings   auch  historische 

Bilder,    bei  denen  der  Ausdruck   der  geistigen  Potenz   des   Künstlers 

in   einem  Maasse  vorhanden  ist,  dass  man  momentan  gar  nicht  fragt, 

ob   die   Figuren   auf  diesen   Bildern  gothische,    alanische,   hunnische 

sich  dabei  ja  nicht  so  sehr  um  den  •Bauernkrieg ,    nicht 

um  die  Costüme,  die  einer  bestimmten  Zeit  angehörten, 

sondern  um  den  psychologischen  Vorgang,  der  im  Ganzen 

liegt;    die  entfesselte,  schonungslos  würgende  Kraft  auf 

der  einen  Seite,  die  sich  vernichtend  Denen   naht,    die 


F.  M.  Bredt.     Studie. 

oder  Rococo-Kleider  tragen.  Das  menschlich  Packende 
überwiegt  dann  den  bestechenden  Einfiuss,  den  das  Stoff- 
liche immer  da  macht,  wo  es  sich  als  Lückenbüsser  für 
die  Armuth  des  geistigen  Ausdruckes  in  die  Bresche 
stellen  muss.  Wer  dachte  an  Costüme,  wenn  er  die 
«Glocken  von  Huescar»  von  Cassado  anschaute,  1883  vielleicht  die  geringste  Schuld  an  all'  der  Armuth,  dem 
zu  München  ausgestellt.  Unten  im  Hofe ,  nur  von  Elend,  der  körperlichen  und  moralischen  Verkommenheit 
einem  colossalen  Fanghunde  begleitet,  der  Mann,  der  tragen,  die  sich  in  den  zerlumpten  Figuren  mit  den 
seine  widerspänstigen  Vasallen  über  die  Klinge  springen  hässlichen,  beinahe  thierischen  Köpfen  ausspricht,  und 
Hess;  zu  seinen  Füssen  die  blutbespritzten  Köpfe  der  anderseits  das  bleiche  Entsetzen  Jener,  die  sonst  kaum 
Justificirten ,  rückwärts  in  einem  dunklen  Winkel  ihre  den  ehrfurchtsvollen  Gruss  der  «Crapule»,  der  «Canaille; 
Leiber,  das  Ganze  ein  Bild  härtesten  persönlichen  Willens,  beachteten,  die  sich  jetzt  als  Verhängniss  naht.  Rochegrosse 
und  auf  der  Treppe  die  Schaar  der  entsetzten  Höflinge  hätte  ebenso  gut  moderne  Bergwerksarbeiter  oder  andere 
und  Ränkeschmiede,  die  des  einzelnen  Mannes,  der  die  Figuren  nehmen  und  zu  ihnen  entsprechend  moderne 
ganze  Ueberraschung  veranlasste,  kaum  gewahr  werden  Burgherren  oder  Burgfräulein  in's  hohe  gothische  Ge- 
und  nur  am  Boden ,  hingeworfen  wie  Kohlköpfe ,  die  mach  setzen  können.  Die  Sache  wäre  die  gleiche,  denn 
Häupter  ihrer  Complizen  sehen.  Das  war  ein  Stück  es  handelte  sich  bei  der  Darstellung  in  allererster  Linie 
despotischer  Energie  mit  künstlerischer  Energie  dar-  um  die  Erfassung  der  menschlichen  Leidenschaft,  und 
gestellt  und  ohne  jenen  Krautsalat  von  Stillleben ,  die  die  ist  immer  die  gleiche  geblieben,  man  lachte,  schrie, 
zusammen  genommen  auf  vielen  sogenannten  Historien-  lärmte,  weinte  mit  den  nämlichen  Muskeln  zur  Zeit  der 
bildern  viel  mehr  sprechen  als  das  Sujet.  Aehnlich  wirkt  Griechen,  Römer,  Byzantiner,  der  gothischen  Epoche 
das  grossartige  Bild  von  Rochegrosse ,  «Scene  aus  einem  und  der  Renaissance,  wie  heute,  nur  das  Gewand  um 
Bauernaufstände»,  wo  die  Rotte  der  halb  verhungerten  diese  Muskeln  war  ein  anderes,  und  jener  Künstler,  der 
und  unter  dem  aristokratischen  Joche  halb  zum  Thiere  es  versteht ,  dieses  Gewand  zur  Nebensache  herab- 
erniedrigten Bauern  durch  die  eingeschlagenen  Fenster  zudrücken  und  das  Motiv  der  Handlung  als  das  zuerst 
in  die  inneren  Gemächer  eines  Feudalschlosses  dringt  Ansprechende  zu  betonen,  der  wird  immer  himmel- 
und  der  dort  versammelten  Familie,  Urahne,  Grossmutter,  hoch  über  jenem  stehen ,  der  einem  Rock  oder  einer 
Mutter  und  Kind,  als  Willkomm  das  abgeschlagene  Haupt  Hose  'zulieb ,  die  im  Costümschranke  hängt,  ein  c  histo- 
des  Vaters  auf  einer  Picke  entgegenstrecken.   Es  handelte  risches    Bild»    oder,    wenn    er    bescheidener,     ein    so- 
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genanntes  « historisches  Genre »  componirt ,  was  nach 
der  Aussage  eines  Schlachtenmalers  (er  selbst  nannte 
sich  lieber  «  Bataillen-Maler»)  das  Uebergangsstadium 
zum  «gewöhnlichen)  Genre  bildet  (welches  natürlich 
nach  der  Anschauung  sehr  Vieler  schon  nicht  mehr  so 
viel  werth  ist  wie  z.  B.  ein  abgemurxter  Grandseigneur 
oder  sonst  ein  historisches  Unglück).  Es  ist  dies  ein 
Umstand,  der  z.  B.  durchschnittlich  die  französischen 
Darstellungen  aus  dem  Kriege  1870/71  weit  über  die 
Mehrzahl  der  deutschen  Arbeiten  gleicher  Richtung 
emporhebt.  Dort  spricht  mehr  der  Mensch,  die  Auf- 
regung des  Kampfes,  die  verzweifelt  sich  wehrende 
Vaterlandsliebe,  ja,  auch  der  Gegner  ist  oft  viel  cha- 
rakteristischer erfasst,  als  es  Seitens  mancher  deutschen 
Maler  ihren  eigenen  Landsleuten  gegenüber  geschah ; 
die  Künstler  mussten  entweder  mit  den  höchsten  Per- 
sönlichkeiten des  Generalstabes  rechnen  oder  die  tapferen 
deutschen  Soldaten  mehr  als  Illustrationsmaterial  für  ein 
practisches  Handbuch  über  Kriegführung  anschauen  und 
sie  demnach  auch  behandeln,  statt  das  zum  Angelpunkte 
zu  machen,  was  eigentlich  den  Ausschlag  gab :  die  un- 
widerstehliche eiserne  Wucht,  das,  was  den  Deutschen 
manchmal  lähmt  und  ihn  anderseits  zum  fürchterlichen 
Gegner  macht,  jenes  gewisse  sichere,  wenn  auch  zu- 
weilen langsam  heranschreitende,  in  voller  Entwickelung 
aber  zermalmende  Wesen,  das  schon  auf  allen  Schlacht- 
feldern Europa's  sich  bewährt  hat,  und  wär's  auch  im 
Unglück  gewesen.  Dies  nebenbei.  Wie  nun  eine  ziemlich 
abgegrenzte  Zeit  der  historischen  Costümstückmalerei 
hinter  uns  liegt,  welche  den  grössten  Aufgaben  mehr 
mit  bunten  Petzen  als  mit  menschlich  gross  entwickelten 
Eigenschaften  zu  Leibe  rückte ,  ebenso  verhielt  es  sich 
mit  der  Landschaft,  die  auch  ihre  «historische»  Zeit 
gehabt  hat,  trotzdem  Meister  früherer  Zeiten  schon  voll- 
ständig auf  den  Wegen  der  modernen  Naturanschauung 
gewandelt  waren.  Die  alten  holländischen  Landschafter 
waren  in  ihrer  Art  so  «intim»  gewesen,  wie  es  sich 
nur  denken  lässt.  Ihre  Bilder  stellten  nicht  ganze  grosse 
Alpenreviere  mit  so  und  so  viel  unerstiegenen  Spitzen 
dar ,  noch  viel  weniger  erfundene  Scenerien ,  nein ,  sie 
hiessen  einfach  « Der  Wasserfall »,  «Die  Mühle»,  «Der 
Waldweg»,  «Die  Wiese».  Von  «Componiren»  lagerst 
recht  nichts  drin,  d.  h.  von  jenem  Arrangiren  der 
Versetzstücke ,  mit  denen  man  « angenehme  Linien » 
macht.  Bewahre!  Sie  nahmen  die  Natur  einfach  und 
ernst,  wie  sie  sich  dem  unverdorbenen  und  unbefangenen 


Auge  darbietet,  sie  thaten  nichts  hinzu  und  nahmen 
nichts  davon,  sie  waren  mit  einem  Worte  «intim». 
Allerdings  nicht  einseitig. 

Jenes  herrliche  Blatt  Rembrandt's  mit  den  drei 
Bäumen,  dem  weiten  Ausblick  in  das  ebene  Land,  über 
welches  schwere  Wetterwolken  langsam  dahinziehen,  es 
würde,  machte  das  Einer  heute,  als  veraltet,  als  «com- 
ponirt »  von  den  meisten  Hyper-Realen  verpönt  werden 
und  geniesst  bei  diesen  Gestrengen  nur  noch  so  eine 
gewisse  Achtung  «um  Gottes  willen  »,  weil  es  doch  ein 
Rembrandt,  ein  « leidlich  talentvoller  Kerl »  war,  der  es 
gemacht  hat.     Die  Grösse ,    die   in  diesen  Sachen  liegt, 


F.  M,  Bredt.     Weibliche  Studie. 

beruht  wohl  im  Wesentlichen  in  der  Unbefangenheit, 
womit  die  Künstler  ihren  Motiven  zu  Leibe  gingen.  Das 
vermissen  wir  heute  zumeist.  Indessen  sind  gerade  die 
modernen  Niederländer  in  diesem  Stücke  den  localen 
Traditionen  treu  geblieben ,  und  haben  sich ,  ohne  die 
Alten  nachzuahmen,  doch  in  jener  gesunden  Richtung 
weiter  entwickelt,  die  noch  immer  einen  herzerfrischenden 
Eindruck  macht.  Es  liegt  in  vielen  dieser  modernen 
Niederländer  ein  Stück  Empfindungskraft,  die  alles  Er- 
fundene weit  weit  übertrifft,  sich  in  realistischem  Sinne 
an  die  Erscheinungswelt  im  besten  Sinne,  ohne  dabei 
trivial  oder  langweilig    zu    sein,    hält    und    ihr    dennoch 
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nur    den    wirklich    künst- 
lerischen Zauber   abzuge- 
winnen versteht.     Gerade 
in    der    Einfachheit    liegt . 
ihre   Stärke   und  —  was 
allerdings  auch  ausschlag- 
gebend   wirkt :     das 
Publikum       dort 
versteht  diese 
Art,  schätzt 
sie 


Math.  Schmid,     Studie. 

und  ist  nicht  durch  theoretische  Kunstmaximen  in  seinen 
Anschauungen  verzopft,  wie  dies  häufig  anderweitig  auf 
der  Welt  der  Fall  ist.  Wo  man  eben  nicht  weiss,  wie 
ein  guter  Braten  schmeckt,  da  siedet  man  das  Fleisch, 
und  die  magere  Kost  schmeckt  dann  auch.  Wenn  nun 
aber  noch  gar  von  staatsmännisch  sich  geberdender 
Stelle  aus  mit  dem  Brusttone  der  Ueberzeugung  gänzlich 
unverdaute  und  ebenso  völlig  unverstandene  wie  unver- 
ständliche Worte  über  Kunst  und  Künstler  der  Welt  zum 
Besten  gegeben  werden,  wie  z.  B.  jener  famose  Aus- 
spruch eines  bayerischen  Kammervirtuosen  in  solchen 
Dingen :  Es  sei  bedauerlich,  dass  die  modernen  Künstler 
mehr  nach  dem  Modell  als  nach  der  Natur  studirten, 
darunter  leide  die  Originalität*),  ja  dann  freilich  fühlt 
man  sich  nimmer  recht  in  Athen,  sondern  eher  in  einem 
etwas  weiter  nördlich  gelegenen  Staate,  der  mit  dem 
Initial  B  anfängt  und  wo  man  von  der  Kunst  wahr- 
scheinlich ebenso  hohe  Begriffe  hatte,  wie  die  Kunst- 
gelehrten der  bayerischen  Kammer.  Doch  —  wir  hatten 
es  ja  mit  dem  holländischen  Tieflande  und  nicht  mit 
den  Plattheiten  und  Auswüchsen  am  Isarstrande  zu  thun, 


*)  Darüber  und  noch  über  viel  andere  geistreiche  Sachen  gibt 
die  c  Sitzung  des  Finanz-Ausschusses  der  Bayerischen  Kammer  der  Ab- 
geordneten vom  4.  März  1890»  die  herrlichsten  Aufschlüsse.  Gedruckt 
zu  lesen  in  der  «Allgemeinen  Zeitung>,  in  den  «Münchener  Neuesten 
Nachrichten»  etc. 


dem    übrigens    in    Bezug   auf   seine    malerischen    Eigen- 
schaften ungemein  oft  Unrecht  geschieht. 

Die     bayerische     Hochebene ,     von     den     meisten 
Reisenden  als  eine  ziemlich  trostlose,  jedes  malerischen 
Reizes    bare    Gegend    verschrieen,    bietet    in    ihrer  Art 
wundervolle  landschaftliche  Bilder  und  Stimmungen,  die 
nur   der    zu   würdigen   weiss,    der   Tage   lang    draussen 
im    Moos    gewesen    ist,    um    den    Reiz    der    silberigen 
Ferne   zu    studiren    oder   mit  dem  Gewehr  in  der  Hand 
dem    Wilde    nachzuspüren.     Ein    jedes   Ding    will    eben 
verstanden  sein,  und  wenn  Einem  erst  die  Feinheit  dieser 
anscheinend    monotonen    Gegend    klar  wird,    so    tauscht 
man   sie    nimmer   ein   gegen   den    Rheinfall    von    Schafif- 
hausen ,     den     Staubbach     und     einige     Dutzend     ver- 
gletscherter Hochlandsspitzen,  die  schon  vermöge  ihrer 
körperhaften    Erscheinung    für    das    ungebildete    Auge 
etwas  Imponirendes    haben ,    den  Maler  aber  unter  Um- 
ständen   zur    Verzweiflung    bringen    können ,    wenn    sie 
recht  schön  coulissenartig  sich  hinter  einander  aufbauen. 
Und  wie  mit  der  bayerischen  Hochebene,   so  ist  es  mit 
dem   holländischen    Tieflande    oder    mit    jenen    flachen 
Ufern    der  Adria,    wo    die  Wogen    des  Meeres    sich    in 
ein    tausendfach    verzweigtes    Labyrinth    von    Canälen, 
seichteren  und  tieferen  Wasserarmen  verlieren.    An  der 
holländischen  Ebene  wird  das  wenig  geübte  Auge  höchstens 
vom  saftigen  Grün  der  Wiesen  entzückt  sein  und  manchmal 
mit  einem  Gefühl,  das  dem  Gähnen  verwandt  ist,  die  lang- 
same Schwingung   der  Windmühlenflügel    am  Horizonte 
verfolgen ,    wie  es   anderseits    in    den   Dünen  und  Sand- 
bänken der  Lagune  nur  unförmliche,  ganz  willkürlich  ge- 
staltete Sand-  oder  Schlammhaufen  sieht.     Und  doch  — 
sieht  dieses  gleiche  Auge  dann  solch  ein  Sujet  als  Bild, 
so  dämmert  ihm  vielleicht  nach  und  nach  ein  Empfinden 
auch  für  die  Schönheit  solcher  Landschaft    auf,    die  im 
künstlerischen  Gewände  —  Photographien  thuen  das  ja 
nie  —  eine  Sprache   zu    ihm    spricht,    die    es  vor   der 
Natur  absolut  nicht  verstand.    Eine  gewisse  Interpretation 
wird  stets  Aufgabe  der  Kunst  bleiben.    Fällt  diese  weg 
—  was  übrigens  aus  sehr  naheliegenden  Gründen  niemals 
der  Fall  sein  wird  —  so  steht  der  Mensch  der  Zukunft 
sicher  ebenso    unverstehend   der  Natur   gegenüber,    als 
er  es  heute  thut,  es  müsste  denn  sein,   dass  die  conse- 
quent  gewordene,  durchaus  realistische  Lebensanschauung 
künftigen  Generationen  andere  Sehwerkzeuge  gäbe,  als  es 
jetzt  der  Fall  ist.     Indessen  macht  die  Natur  keine  Bock- 
sprünge, das  überlässt  sie  immer  den  Auserkorenen  unter 
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ihren  Zweifüsslern,  die  gewiss  manchmal  aus  keinem  anderen  Grunde  den  Herrgott  leugnen, 
als  weil  sie  fest  überzeugt  sind,  dass  ihnen  eigentlich  diese  Rolle  zu  spielen  beschieden  sei. 

Kommen  wir  nochmals  auf  das   «  Intime»   in  der  Kunst  zurück, 
so  findet  man,    dass  die   Talentvollen   unter    den   Modernen    genau  -«£&. 

dieselben  Ziele  verfolgen,  wie  viele  der 
älteren   Meister ,     von    deren    Schaffen 
uns  ein  Zeitraum  von  über  zweihundert 
Jahren  trennt.     Wir   wollen    es   wieder, 
was    sie  wollten,    die  Vertiefung    in  ein 
Stück    Natur    ohne    jegliche   künstliche 
Aufbauschung,    und  darin  sind  uns  die 
Franzosen  vorangegangen.     Einfachheit        '    .'■■ 
der  Anschauung,  Einfachheit  des  Themas, 
bei    dessen   Behandlung    es    darauf   an- 
kommt, dass  der  Künstler  dem  Wesen 
der  Erscheinung   mit   voller  Liebe   ent- 
gegentrete, nicht  wie  der  Apotheker,  der 
beim  Lesen  eines  Receptes  mit  dem  Kopfe  nickt  und  sagt: 
«Werden  wir  gleich  haben  !    Kommen  Sie  in  einer  halben 
Stunde  wieder».     Gerade    die  Einfachheit,    welche    das 
« Intime »   voraussetzt ,    verlangt    einen    weit    schärferen, 
klareren  Blick  und  grössere  Vertiefung  in  dieNatur,  als  jene 
componirten  Geschichten,  auf  denen  Alles  zu  sehen  ist, 
wie    in    dem    Gedichte :     « Mein    Herr    Maler,    will    er 
wohl»   etc.     Dass    in  solchem  Streben    eine  Portion   un- 
leugbarer, thatkräftiger  Gesundheit  liege,   wird  Niemand 
bestreiten  wollen,  der  nicht  selbst  Partei  ist.     Deswegen 


Math.  Schmid.     Studie. 

Tausend  andere  Dinge  treten  ja  in  solchem  Falle  dem 
Maler  herausfordernd  entgegen;  er  darf  nur  zugreifen. 
Alle  bringen  das  nun  freilich  nicht  fertig,  selbst  wenn 
sie  sich  die  grösste  Mühe  geben.  Das  Gefühl  für  das 
«Intime»  fehlt  ihnen  eben.  Das  Bild  Dill's,  das  hier 
beigegeben  ist,  was  bietet  es  viel  an  Aufwand  von 
Mitteln?  Wenig  —  und  doch,  was  liegt  nicht  in  diesem 
Wenigen  eine  warme  Empfindung,  ein  ausgesprochen 
künstlerisches  Wesen !  Ein  seichter  Canal  mit  wenigen 
Hütten  am  Ufer,  ein  zerfallender  Bretterzaun,   dahinter, 


ist  ja  aber  nicht  nothwendig,    dass    alle  Welt  nur  Feld-      gegen  die  helle  Luft  stehend,    Baumkronen,  eine  duftig 


wege ,  Uferabhänge  oder  Dorfgassen  male.  Die  Sache 
wird  eben  immer  so  sein,  dass  Der,  der  wirklich  Etwas 
kann ,  aus  jeglichem  Dinge  Etwas  zu  machen  versteht, 
was  Andere  niemals  in  ihrem  Leben  lernen ,  vielleicht 
nicht  einmal  begreifen. 

Ludwig  Dill  in  München ,  der  manchen  Sommer 
mit  den  Trabaccoli  der  Chioggioten  über  die  blauen 
Fluthen  der  Adria  hingefahren  ist  und  von  dort  ausser- 
ordentlich fruchtbare  Anregungen  bekam ,  besuchte  vor 
wenigen  Jahren  zum  ersten  Male  die  Niederlande.  Kein 
Wunder,  dass  ein  gewisses  verwandtes  Element,  was  ja 
überall  im  Tieflande,  nahe  dem  Meere  auftritt,  ihn  hier 
sofort  fesselte  und  ihn  dazu  trieb ,  nicht  blos  schauend, 
sondern    schaffend    seine    Eindrücke    aufzunehmen.     Die 


vernebelte  Ferne  —  voilä  tout !  Ja,  machen  muss  man 
es  eben  können.  Das  Sujet  ist  so  anspruchslos,  wie 
hunderttausend  andere ,  an  denen  man  oft  ohne  Ein- 
druck vorübergeht,  und  dennoch,  was  braucht  es  mehr 
zu  einem  guten  Bilde?  Dabei  ist  die  Auffassung  gross 
und  ein  ungemein  ausgeprägtes  Gefühl  für  die  Fein- 
heiten der  perspectivischen  Wirkung  darin,  die  Farbe 
klar,  ohne  angelerntes  Recept.  Als  Gegenstück  sei  eine 
reizende  Zeichnung  des  gleichen  Künstlers  geboten,  eine 
Reminiscenz  aus  den  Jahren  seines  Aufenthaltes  in  Italien. 
Die  aufgewendeten  Mittel  sind  so  einfach  wie  möglich 
und  dennoch  liegt  Farbe ,  ausgesprochene  Localfarbe 
über  dem  Ganzen. 

In  wesentlich  andere  Regionen  führt  Wilfielm  Linden- 
wundersamen  Lüfte,  die  feine  Silhouette,  welche  einzelnen  schmifs  (München)  Bild.  Was  wurde  nicht  von  vielen 
Baumgruppen  in  der  Ebene  einen  ganz  wesentlich  anderen  zünftigen  Kunstempfindlern  da  für  ein  Hailoh  erhoben,  als 
Reiz  verleiht,  als  wenn  sie  zum  Hintergrunde  eine  grüne  das  Bild  auf  der  ersten  Münchener  Jahresausstellung  der 
Berghalde    oder    aufsteigende    Felswände    haben,    und      allgemeinen  Betrachtung  sich  stellte.    Zwei  Bilder  1  schrien 
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die  Einen  und  erbrachten  Paragraph  für  Paragraph  den 
Beweis,  dass,  wenn  das  Ganze  wie  ein  Bild  wirken 
sollte,  es  so  und  so  und  so  gehalten  sein  müsste.  Je 
nun,  die  wussten's  halt  besser,  wie  Alle,  die  nicht  selbst 
schaffend,  sich  berufen  fühlen,  ihrer  Weisheit  die  Zügel 
schiessen  zu  lassen.  Schade ,  dass  es  kein  Corpus 
Justinianum  für  Kunstsachen  giebt,  womit  nicht  ander- 
seits etwa  gesagt  sein  soll,  dass  sich  der  Byzantinismus 
nicht  auch  bei  Malenden  und  Meisselnden  in  hohem 
Grade  bemerkbar  machen  könne.  Lindenschmit  betrat 
mit  «Lebens  Lust  und  Last»  wesentlich  andere  Bahnen 
als  bisher.  Seine  Reformationsbilder  sind  zu  bekannt, 
als  dass  hier  näher  darauf  eingegangen  zu  werden 
braucht,  und  wenn  man  unter  diesen  eine  Perle  nennen 
will,  so  braucht  nur  an  seinen  «Ulrich  von  Hütten  auf 
der  Universität  Bologna»  erinnert  zu  werden.  Gerade 
dieses  Bild  war  eine  jener  Schöpfungen,  in  der  ein  Haupt- 
accent  auf  den  psychologischen  Vorgang  gelegt  war. 
Der  deutsche  Haudegen,  die  massive  männliche  Tapfer- 
keit des  Germanen  hat  in  dieser  einen  Figur  eine  weit 
drastischere  Schilderung  gefunden ,  als  bei  manchem 
Bilde ,  wo  Zündnadelgewehre  und  Pickelhauben  zu 
Hunderten  auftraten.  Wenn  nicht  der  Titel  des  vor- 
liegenden Bildes  an  und  für  sich  die  Absicht  kundgäbe, 
dem  Ganzen  etwas  Allegorisches  zu  verleihen,  so  möchte 
man  —  und  das  schadete  dem  Bilde  sicherlich  nicht  — 
an  eine  Begegnung  der  Wohlhabenheit  und  Armuth 
denken,  wie  sie  täglich,  stündlich  vorkommt.  Das  arme 
Weib  mit  der  Bürde  auf  dem  Kopfe,  was  denkt  es  an 
Lenz,  an  Blüthenschnee  und  Vogelsang,  ihr  ist  das 
Leben  nichts  weniger  als  ein  Traum;  es  ist  vielmehr 
greifbare  harte  Wirklichkeit,  wo  Hunger  und  Kälte  das 
Leitmotiv  bilden.  Und  doch  hat  der  kleine,  am  Ge- 
wände der  Mutter  hängende  Kerl  sich  einen  Strauss 
aus  Blüthen  gebunden  und  hält  nach  ächter  Kinder- 
weise alle  die  Blumen  hoch  oben  am  Stiel  im  Fäustchen. 
Man  möchte  an  gewisse  «Gedichte  in  Prosa»  von  Tur- 
geniew  denken.  Und  nun  daneben,  auf  grünem  Plan  ein 
zartes,  weibliches  Figürchen,  das  vielleicht  leise,  leise 
zum  Klange  der  Mandoline  eine  Melodie  vor  sich  hin- 
summt —  — 

Ueber'm  Garten  durch  die  Lüfte 
Seh'  ich  Wandervögel  zieh'n  —  — 

Blüthenzeit  und  Minne,  das  sind  ja  zwei  so  verwandte 
Dinge  für  Den  oder  für  Die,  welche  Zeit  haben  und 
der    festen    Ueberzeugung    leben,     dass    das    verlorene 


Paradies  sich  doch  zuweilen  erschliesse.  Wohl  Dem, 
der  unter  diese  Glückseligen  zählt.  Lindenschmit 's 
Anschauung  giebt  in  dem  Bilde  absolut  keine  Spitze 
des  einen  Zustandes  gegen  den  anderen,  es  will  nicht 
tendenziös  sein  oder  wenigstens  nicht  in  höherem  Maass- 
stabe, als  eben  jeder  Contrast  eine  gewisse  Tendenz 
von  selbst  in  sich  trägt.  Lindenschmit  hat  sich  meines 
Wissens  da  zum  ersten  Male  mit  grösserer  landschaft- 
licher Umgebung  für  seine  Figuren  befasst  und  hat  sie 
mit  eigenem  Geschicke  bezwungen ,  wenn  auch  viel- 
leicht der  blühende  Schwarzdorn  in  der  Hecke  ein 
wenig  dem  dunkeln  Holzbündel  zu  Lieb'  gerade  an 
dieser  Stelle  gewachsen  ist.  Was  aber  vor  Allem  an 
dem  Bilde  hervortritt,  ist,  dass  es  ein  Resultat  vollster 
Ueberzeugung,  nicht  blöder  Nachempfindung  ist.  Naturen, 
die  so  positiv  ausgesprochene  Ansichten  über  das  Wesen 
der  Kunst  haben,  wie  es  bei  Lindenschmit  der  Fall  ist, 
die  fallen  nicht  von  heute  auf  morgen  von  einem  Ex- 
trem in's  andere,  sondern  der  Wandlungsprocess  ist  ein 
Resultat  fortschreitend  sich  geltend  machender  Ueber- 
zeugungen. 

«  Rauch-Ringel  Blasen  »  könnte  man  die  zwei  liebens- 
würdigen Bilder  von  Emil  Rau,  München,  betiteln.  Ob 
den  stämmigen  jungen  Burschen  blos  die  Ringel  so 
freuen,  die  er  da  in  die  Luft  hinaussendet,  oder  ob's 
nicht  ist,  wie  beim  gestrengen  Freiherrn  im  Trompeter 
von  Säkkingen,  der  seinem  Töchterchen  die  Mähr  von 
den  gefangenen  deutschen  Soldaten  zu  Paris  erzählt,  da 
sie  durch  ihr  gewaltiges  Qualmen ,  Dampfen ,  Wolken- 
blasen aus  langer,  irdener  Thonpfeife  die  Aufmerksamkeit 
des  französischen  Hofes  erregten,  wieCavaliere  und  schöne 
Frauen  kamen,  um  die  deutschen  Bären  zu  sehen,  «und 
auch  sie  kam,  sie,  die  stolze Leanor  Montfort  du  Plessey 's  ». 
Und  weiter: 

Wie  der  Dampf  der  Feldgeschütze 
Flog  der  Rauch  aus  meiner  Thonpfeif, 
Und  s'war  gut  so.     Auf  den  Wölklein, 
Die  ich  Angesichts  der  Stolzen 
Keck  empor  blies,  sass  Gott  Amor  —  — 

Durch  die  Ringel  sieht  der  Bursche  ja  etwas  ganz 
Anderes  als  blos  Luft.  Da  schauen  zwei  Augen  durch, 
die  in  einem  lachenden  Mädchengesicht  sitzen,  und  in 
dem  Köpfchen  der  reizenden  Dirn  drehen  sich  die  Ge- 
danken auch  um  etwas  Anderes,  als  um  den  Strickstrumpf ; 
ob  sie  gar  so  sehr  auf  die  Anzahl  der  Maschen  achtet, 
oder  ob  die  Rauchringel  sich  als  Maschen  eines  Netzes 
um  sie  legen   und  sie  träumen  lassen,   wie's  war',  wenn 


DIE  KUNST  UNSERER  ZEIT. 


55 


der  Toni  und  sie  hinter  der  Dorfmusik  hergingen,  geführt 
vom  Hochzeitslader  im  altmodischen  Rock ,  wenn  dann 
die  Kirchenglocken  läuteten  und  der  Böller  Krachen  an 
den  Bergwänden  hinrollte  —  —  ja ,  ja ,  s'wird  wohl  so 
sein  und  wie  lang  wird  es  dauern,  bis  sie  sagt:  «Geh', 
Toni,  blas'  mir  a  Ringel  in's  G'sicht,  aber  ganz  nah' 
musst  hergeh'n!»  Die  zwei  Bilder  sind  ein  ausserordent- 
lich glücklicher  Einfall  des  Künstlers,  gerade  weil  es 
zwei  sind  und  nicht  eins. 

Ein  anderer  Münchener  Künstler,  der  oft  und  mit 
Geschick  das  Leben  des  heimischen  Gebirgsvolkes  zum 
Gegenstand  malerischer  Behandlung  gemacht  hat,  ist 
Hugo  Kauffinann,  der,  was  das  specifisch  münchnerische 
« Genrebild »  betrifft,  unbedingt  mit  unter  die  besten 
Vertreter  dieser  Richtung  gezählt  werden  rriuss.  Das 
Streben  in  diesen  Darstellungen  liegt  darin,  zu  erzählen, 
nicht  lediglich  ein  Stück  Natur  in  der  ganzen  Feinheit 
der  Erscheinung  wiederzugeben.  Es  ist  das,  was  die 
Schöpfungen  eines  Ludwig  Knaus,  eines  Vautier,  Spitz- 
weg  und  vieler  Anderer  zu  köstlichen  Culturschilderungen 
macht,  die  ein  Stück  Leben  wiedergeben,  die  Vergangen- 
heit ebenso  mit  in  Betracht  ziehen  lassen  wie  die  Zu- 
kunft; dass  diese  Richtung  selbst  bei  ganz  moderner  An- 
schauung immer  ihren  Werth  behalten  wird,  das  beweisen 
z.  B.  ein  Bockelmann,  ein  Brütt  und  andere  namhafte 
Meister  immer  wieder  von  Neuem. 

All'  die  verschiedenen  Interessen ,  die  sich  beim 
öffentlichen  Ausgebot  von  Hausgeräthen  aller  Art  zeigen 
können,  sind  da  vertreten.  Es  sind  stereotype  Figuren, 
und  doch  sind  sie  in  ihrer  Weise,  jede  für  sich,  interessant, 
der  Antiquar  ebenso,  der  in  alten  Chroniken  herumblättert, 
wie  der  sorgsame  Hausvater,  der  für  seine  Küche  ein 
Salzfass  und  etliche  Kochlöffel  erstanden  hat,  der  Ge- 
richtsschreiber,  der  mit  offenem  Munde  das  Meistgebot 
erwartet,  wie  die  Jugend,  die  natürlich  ein  Hauptgaudium 
bei  solchen  Sachen  hat.  Es  ist  das  immer  wiederkehrende 
End  vom  Liede!  Erst  zusammentragen,  ausbauen  und 
dann  die  gleichen  Dinge  wieder  nach  allen  Windrichtungen 
zerstreut  sehen;  wenn  man  will,  so  liegt  in  einem  solchen 
Bilde  die  ganze  Vergänglichkeit  deutlich  illustrirt  —  nur 
denkt  von  den  Steigernden  momentan  gewiss  keiner  daran. 
Wenn  eine  Frage  sich  bezüglich  des  Arrangements  viel- 
leicht thun  lässt,  so  ist  es  die :  Hat  das  Alles  da  Platz  ? 
Die  räumliche  Anordnung  ist  nicht  immer  das  Leichteste 
bei  solchen  Dingen. 

Gegenüber    solch    gemüthlicher    Schilderung    wirkt 


eine  Composition  wie  die  «  Elektricität »  von  E.  Barrias 
in  Paris  wie  antipodisch.  Das  Ganze  führt  in  die  Regionen, 
wo  Kraft  der  Empfindung  und  Schönheit  im  künstlerisch 
Geschaffenen  das  ausschlaggebende  Element  bilden. 
Mögen  auch  viele  der  kannegiessernden  Politiker  von 
der  leichten,  lebenslustigen  Weise  der  gallischen  Grenz- 
nachbarn immer  denken,  wie  von  einem  flatterhaften 
Geschöpfe,  das  zu  keinem  ruhigen  festen  Halt  in  sich 
selbst  kommt  —  die  Pariser  Weltausstellung  hat  es  be- 
wiesen ,  was  in  demselben  Volke  für  ein  tiefer  Ernst, 
für  ein  nimmer  ruhender  Arbeitsgeist  steckt,  der  sich 
in  sichtbaren  Schöpfungen  Luft  macht.  Die  Plastik 
speciell  hat  —  von  den  anderen  Kunstfächern  sei  hier 
nicht  die  Rede  —  ihre  colossale  Ueberlegenheit  gegen- 
über den  Werken  aller  ausstellenden  Nationen  dargethan, 
und  wenn  unter  den  letzteren  Deutschland  nicht  auf- 
geführt werden  kann,  weil  es  sich  von  der  Betheiligung 
fernhielt,  so  gilt  das  Gesagte  gleichwohl  dennoch  auch 
hiefür.  Vielleicht  würde  sich,  speciell  im  Süden  Deutsch- 
lands, ein  neuer  Aufschwung  in  Scene  setzen  lassen, 
wenn  die  Plastiker  sich  mehr  mit  den  Gestalten  der 
Legende  befassen  würden.  Ein  Crucifixus,  ein  heiliger 
Sebastian,  und  allenfalls  einige  Putti  —  das  dürfte  aber 
die  höchst  gesteckte  Grenze  des  Nackten  sein ,  und 
vielleicht  liesse  es  sich  auch  einrichten ,  « dass  weniger 
nach  dem  Modell  als  nach  der 
Natur  gearbeitet  würde  » .  In- 
dessen sind  solche  Anzeichen 
nicht  vorhanden,  da  für 
ähnliche  Zwecke  vorerst 
noch  grössere  Etablisse- 
ments auf  Lager 
arbeiten  und  alle  — -;■' 
vorkommenden 
Nummern    stets 

in    beliebiger 
Grösse  zur  Aus- 
wahl haben.  Die 
sind   züchtig    in 
der   Auffassung 
und    bekämen  in    jeder 
Volksschule   unter   der   Rubrik 
«Sittliches  Betragen»  dasZeug- 
niss  «  brav  »  ausgestellt.  Schade, 
dass  nicht  in  der  Malerei  etwas 
Aehnliches  sich   machen   lässt, 
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wie  z.  B.  das  Maler -Buch  vom  Berg  Athos,  das 
den  orientalischen  Christen  schon  seit  Hunderten  von 
Jahren  ohne  Verirrung  immer  die  richtigen  Bilder  ge- 
liefert hat.     Nun   freilich  —  diese    Leute    haben    nichts 


von  jenem  weltbezwingenden  Funken  an  sich ,  dem 
Barrias  sein  Werk  geweiht  hat  und  aus  dem  ein 
Künstler  spricht,  bei  dem  das  Wort  «Kunst»  von 
«können»   herkommt. 

H.  E.  von  Berlepseh. 


DIE  MALEREI  IM  DIENSTE  DER  DRAMATISCHEN  KUNST 


Sowie  die  dramatische  Dichtung  nur  in  der  sinnlichen 
Erscheinung  zu  ihrem  eigentlichen  Zwecke  kommt, 
so  muss  das  Theater  im  Allgemeinen  die  Mitwirkung 
der  bildenden  Künste  zu  Hilfe  nehmen.  In  den  Deco- 
rationen oder  « Auszierungen  >  ,  wie  man  es  früher 
nannte,  soll  dem  Schauspiel  eine  Förderung  der  schönen 
Täuschungen  zu  Theil  werden,  welche  auch  der  Dichter 
erstrebt;  und  in  gleicherweise  soll  durch  die  Costüme  der 
Darsteller  die  Glaubwürdigkeit  der  Handlung  erhöht  werden. 

Von  diesen  Gesichtspunkten  betrachtet,  bedarf  die 
theatralische  Vorstellung  ebensowohl  der  entsprechenden 
gemalten  Decorationen  und  der  den  Charakteren  des 
Dichters  angemessenen  Costüme,  wie  des  dichterischen 
Wortes. 

In  der  Geschichte  der  Schauspielkunst  sind  mannig- 
fach wechselnde  Perioden  eingetreten,  in  denen  der  eine 
Theil  auf  Kosten  des  anderen  zu  viel  hervorgehoben 
wurde.  Es  gab  Zeiten ,  in  denen  alle  Wirkungen  von 
der  Bühne  nur  durch  äusserlichen  Pomp  erreicht  werden 
sollten,  und  es  gab  andere  Zeiten,  in  denen  man  meinte, 
mit   puritanischer  Nüchternheit   auskommen  zu   können. 

Erst  in  der  Mitte  des  17.  Jahrhunderts  zeigen  sich 
bei  uns  die  ersten  Anfänge  des  modernen  Decorations- 
theaters, und  die  ersten  Anregungen  kamen  aus  dem 
Kunstlande  Italien.  In  meiner  unlängst  erschienenen 
Schrift :  «  Die  Entwickelung  des  scenischen  Theaters » 
(Stuttgart,  Colta's  Verlag)  sind  Mittheilungen  darüber 
enthalten,  mit  welchem  naiven  Staunen  ein  deutscher 
Künstler  und  Architect,  Joseph  Furtenbach,  über  die 
Wunder  der  italienischen  Decorationsbühne  berichtete. 
Auch  andere  Mittheilungen  aus  jener  Zeit  geben  uns 
einen  hohen  Begriff  von  der  künstlerischen  Pracht,  die  in 
dem  Decorations-  und  Maschinenwesen  der  italienischen 
Bühne  seit  dem  Anfang  des  17.  Jahrhunderts  getrieben 
wurde,    da  man  in  Deutschland   dergleichen  noch  nicht 


kannte.  Als  aber  mit  den  italienischen  Künstlern,  Sängern 
und  Musikern,  auch  der  Luxus  in  Decorationen  auf  die 
deutschen  Theater  übertragen  wurde,  da  geschah  es 
gleichzeitig  mit  jener  Mischgattung  von  Drama  und  Musik, 
welche  gemeinhin  mit  dem  Namen  Oper  belegt  wurde. 
Als  die  Prunkoper  mit  ihren  Maschinenkünsten,  gemalten 
Decorationen,  Flugwerken  mit  Göttern  und  Helden  und 
mit  den  Reizen  des  Ballets  bei  uns  Eingang  fand ,  da 
stand  das  Schauspiel  in  Deutschland  auf  so  niedriger 
Stufe,  dass  auch  die  Mitwirkung  der  bildenden  Künste 
keinen  Anspruch  auf  Beachtung  machen  konnte.  Was 
man  für  die  Ausschmückungen  der  Bühne  that,  be- 
schränkte sich  auf  Flitter,  Feuerwerkskünste  und  auf 
handwerksmässige  Malereien  fragwürdigster  Art.  Die 
Maschinerieen  und  Zauberkünste  der  fürstlichen  Opern- 
theater forderten  zwar  zur  Nacheiferung  heraus,  aber 
die  Mittel  fehlten  gänzlich ,  um  damit  in  der  Rivalität 
mit  der  Oper  etwas  zu  erreichen. 

Sowie  die  Oper  späterhin  dem  Schauspiel  die  ersten 
grossen  und  schönen  Häuser  überliefert  hatte,  so  war 
es  auch  die  Oper,  welche  der  Mitwirkung  der  Deco- 
rationen eine  erhöhte  Bedeutung  gab,  und  ohne  welche 
die  vollständige  Wirkung  einer  Oper  nicht  mehr  gedacht 
werden  konnte.  Es  ist  sehr  bemerkenswerth  und  möge 
hier  beiläufig  citirt  werden,  was  J.  J.  Rousseau  in  seinem 
«  Dictionnaire  de  musique  »  in  dem  Artikel  «Opera:  da- 
rüber sagt,  da  seine  Definition  auch  in  diesem  Falle 
ungemein  klar  und  bei  aller  Kürze  erschöpfend  ist.  Er 
bezeichnet  die  Oper  als  ein  «  dramatisches  und  lyrisches 
Schauspiel,  in  welchem  man  alle  Reize  der  schönen 
Künste  in  der  Vorstellung  einer  leidenschaftlichen  Hand- 
lung zu  vereinigen  sucht,  um  mit  Hilfe  angenehmer 
Empfindungen  Theilnahme  und  Täuschung  hervorzu- 
bringen. »  Der  letztere  Zweck  —  « l'interet  et  l'illusion 
würde   sich   vielleicht   noch    besser  dadurch  ausdrücken 
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lassen,  dass  die  « Täuschung v  vorangesetzt  wird,  denn 
erst  durch  sie  soll  die  Theilnahme  erregt  werden.  In 
diesem  Sinne  Hesse  sich  die  Forderung  auch  auf  das 
gesprochene  Drama  anwenden ,  aber  für  dieses  dachte 
man  noch  keineswegs  an  die  umfassende  Anwendung 
der  Täuschungsmittel.  Denn  im  gesprochenen  Drama 
suchte  man  die  Täuschung  und  Theilnahme  einzig  durch 
die  Worte  des  Dichters  und  durch  die  Kunst  der  agirenden 
Schauspieler  zu  bewirken.  Desshalb  konnte  man  wohl 
bei  der  Oper,  nicht  aber  beim  Schauspiel  von  einer 
<  Vereinigung  aller  Reize  der  schönen  Künste  »  sprechen. 

So  lange  die  Tragödie  der  französischen  Klassiker 
nicht  nur  auf  dem  heimatlichen  Boden,  sondern  auch  in 
Deutschland,  wie  in  Italien  und  in  England,  als  das 
dramatische  Muster  galt,  war  es  auch  gar  nicht  erforderlich, 
auf  die  Mitwirkung  der  Decorationen  ein  besonderes 
Gewicht  zu  legen.  Denn  das  Gebot  der  «  Einheitlichkeit » 
und  das  Dominiren  der  Erzählung  gegen  die  Action 
verwehrte  schon  an  sich  eine  Mannigfaltigkeit  der  Schau- 
plätze, und  in  der  Mehrzahl  der  Stücke  blieb  die  De- 
coration auf  einen  gemalten  Saal  beschränkt. 

Im  Laufe  der  Zeiten  ist  diess  anders  geworden. 
Es  ist  hier  nicht  der  Platz,  die  verschiedenen  Stadien 
durchzugehen,  welche  zu  der  modernen  und  complicirten 
Decorationsbühne  geführt  haben.  Wir  nehmen  einfach 
die  Thatsache,  dass  gegenwärtig  die  Mitwirkung  der 
Decorationen ,  und  zwar  der  künstlerischen  Malereien, 
ebenso  wichtig  für  das  Schauspiel  geworden  ist,  wie 
sie  es  vor  mehr  als  zweihundert  Jahren  für  die  Oper  wurde. 

In  einer  Hinsicht  muss  die  neuere  Decorationsmalerei 
als  eine  Vervollkommnung  gegen  die  frühere  Zeit  anerkannt 
werden,  indem  sie  nicht  mehr  auf  blosse  Pracht  und 
Augenverblendung  (auf  Kosten  der  Wahrheit)  hinstrebt, 
sondern  in  erster  Reihe  auf  Richtigkeit  und  Naturwahrheit. 
Seit  etwa  achtzig  Jahren  ist  diese  Richtung  zwar  von 
Paris  ausgegangen,  aber  während  sie  in  Deutschland  eine 
viel  grössere  Vollkommenheit  erreichte ,  blieb  man  in 
Frankreich  darin  zurück.  Das  erste  Bestreben  nach 
grösserer  Naturwahrheit  richtete  sieh  bei  uns  auf  die 
Verbesserung  der  Zimmerdecorationen.  Es  sind 
bei  uns  noch  nicht  viel  mehr  als  fünfzig  Jahre  her,  als 
noch  die  Darstellung  eines  Zimmers  in  jeder  Hinsicht 
auf  Unwahrheit  beruhte.  Die  alte  Tradition  war:  Im 
Hintergrunde  eine  Mittelthüre  und  zwei  Seitenthüren 
(ebenfalls  im  Fond),  oder  nur  im  Fond  eine  Mittelthüre 
und  auf  jeder  Seite  der  Coulissen  eine  Seitenthüre.    Ganz 


widersinnig  wurde  die  Einrichtung,  wenn  auf  derselben 
Seite,  die  eine  Coulissenthüre  hatte,  sich  auch  ein  Fenster 
befand.  Man  brauchte  in  solchen  und  ähnlichen  Fällen 
sich  nur  den  Grundriss  der  Wohnung  zu  denken,  um  zu 
erkennen,  dass  solche  Verhältnisse  in  der  Wirklichkeit 
nicht  vorkamen.  Ein  anderer  Uebelstand  der  älteren 
Zimmerdecorationen  waren  die  Seitencoulissen ,  welche 
die  Begrenzung  des  Zimmers  vorstellen  sollten,  aber 
perspectivisch  zu  dem  Gesammtbild  niemals  stimmen 
konnten.  Dieser  Uebelstand  ist  seit  etwa  fünfzig  Jahren 
dadurch  beseitigt  worden,  dass  man  an  die  Stelle  der 
Theilcoulissen  geschlossene  Querwände  anbrachte,  so 
dass  die  Bühne  nach  drei  Seiten  hin  wirklich  eingeschlossen 
war  und  die  Zugänge  nicht  mehr  zwischen  den  Coulissen 
durch  blos  aufgestellte  Thüren  stattfanden.  Während 
in  dieser  Hinsicht  bei  Zimmerdecorationen  eine  grosse 
Verbesserung  eingetreten  war,  so  blieb  doch  bei  offenen 
Landschafts-  und  Walddecorationen  noch  längere  Zeit 
der  Uebelstand  bestehen,  dass  durch  die  regelmässige 
Stellung  der  Seitencoulissen  eine  solche  Begrenzung 
niemals  der  Natur  entsprechen  konnte.  Der  Plan  zu 
einer  Umgestaltung  der  Bühne,  wie  ihn  bereits  Schinkel 
1817  für  Berlin  entworfen  hatte,  kam  nicht  zur  Ausführung. 
Schinkel  wollte,  dass  die  gemalten  Seitencoulissen,  sofern 
sie  ebenfalls  die  bestimmte  Localität  darzustellen  hatten, 
ganz  wegfallen  und  durch  neutrale  Gardinen  ersetzt 
werden  sollten.  Er  ging  dabei  von  dem  künstlerischen 
Grundsatze  aus,  dass  das  Theater,  ebenso  wie  die  ge- 
sammte  dramatische  Kunst,  nicht  die  Aufgabe  haben 
könne,  eine  gemeine  physische  Täuschung  zu  bewirken. 
Die  wichtigsten  Grundsätze  der  von  Schinkel  nur 
geplanten  Bühnenreform  sind  neuerdings  von  der 
Münchener  Theater-Intendanz  aufgenommen  worden: 
in  der  Herstellung  einer  Bühneneinrichtung,  welche  es 
ermöglicht,  die  Shakespeare 'sehen  Dramen  so  einheitlich 
geben  zu  können,  wie  sie  aus  dem  Geiste  des  Dichters 
entsprungen  waren  und  aus  der  einfachen  Bühne  seiner 
Zeit  ihre  ganze  Structur  erhalten  haben.  In  dieser 
Bühneneinrichtung,  welche  bei  dem  so  häufigen  Wechsel 
des  Schauplatzes  in  Shakespeare  's  Dramen  durch  die 
unveränderliche  Vorbühne  (wie  sie  ähnlich  die 
alte  Shakespearebühne  besass,  und  wie  sie  die  Passions- 
bühne in  Oberammergau  noch  besitzt)  sich  in  so  hohem 
Maasse  bewährt  hat,  ist  der  Wechsel  der  Decorationen 
einzig  auf  die  gemalte  Gardine  im  Fond  verwiesen, 
wodurch  der  Wechsel  des  Schauplatzes  mit  Leichtigkeit, 
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ohne  den  ganzen  Bühnenapparat  in  Bewegung  zu  setzen, 
zu  vollziehen  ist.  Diese  Bühneneinrichtung,  welche  nach 
den  Angaben  von  Lautenschläger  in  München  für  Shake- 
speare so  erfolgreich  ausgeführt  ist,  hat  ihrer  Natur  nach 
nichts  gemein  mit  der  in  Worms  eingeführten  «Volks- 
bühne», bei  welcher  auf  jede  Mitwirkung  des  decorativen 
Elementes  verzichtet  ist  und  welche  doch  in  dankens- 
werter Weise  den  Beweis  liefert,  dass  auch  ohne  diese 


Mithilfe  Wirkungen  zu  erreichen  sind.  Die  Münchener 
Shakespearebühne  hat  aber  vor  Allem  den  Zweck,  das 
betreffende  Drama  in  seiner  ursprünglichen  Structur  zur 
Geltung  zu  bringen,  und  dies  ist  nur  durch  eine  solche 
Vereinfachung  der  Bühneneinrichtung  zu  ermöglichen,  in 
welcher  —  bei  der  stets  unverändert  bleibenden  breiten 
Vorbühne  —  der  Decorationswechsel  einzig  durch  die 
Prospecte     im    Fond    der    zurücktretenden    und    etwas 


Lear. 


erhöhten  Mittelbühne  vollzogen  wird.  Sowohl  für  «  König 
Lear»  wie  für  die  nachdem  zur  Darstellung  gekommenen 
und  für  diese  Einrichtung  besonders  geeigneten  Königs- 
dramen (bisher  die  beiden  Theile  Heinrich's  IV.  und 
Heinrich's  V.)  sind  die  gemalten  Decorationen  im  Fond 
der  Bühne  von  Burkhard  in  Wien  ausgeführt  worden. 
Vorläufig  wird  die  Münchener  Shakespearebühne  eine 
Specialität  bleiben,  weil  sie  an  die  bestimmte  scenische 
Form    der    bestimmten    Dichtungen   sich    anlehnt.     Das 


moderne  Drama,  welches  aus  der  complicirter  gewordenen 
Bühne  der  neueren  Zeit  hervorgegangen  ist,  wird  daher 
—  ebenso  wie  die  Oper  —  auf  dem  Boden  der  modernen 
Decorationsbühne  sich  weiter  zu  entwickeln  haben.  In 
dem  musikalischen  Drama  hat  bereits  Richard  Wagner 
die  weitgehendsten  Ansprüche  an  die  Decorationskunst 
gestellt,  und  zwar  ganz  nach  dem  schon  von  Rousseau 
aufgestellten  Grundsatz  der  ^Vereinigung  aller  Reize  der 
schönen  Künste    . 
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Mit  Bezug  auf  das  Schauspiel  ist  man  in  neuerer 
Zeit  hinsichtlich  der  Mitwirkung  des  malerischen  und 
decorativen  Elementes  viel  grundsatzloser  verfahren. 
Einen  bedeutenden  Anstoss  zu  der  heute  so  complicirt 
gewordenen  Decorationsbühne  hatte  der  Herzog  von 
Meiningen  gegeben,  nicht  durch  Aufstellung  eines  neuen 
Princips,  sondern  nur  durch  eine  reichere  und  sehr  weit 
getriebene  Ausbeute  desselben.  In  den  theatralischen 
Vorstellungen  der  Meininger  wurde  überhaupt  der 
Schwerpunkt  in  das  malerische  Element  gelegt,  und 
wenn  man  auch  von  streng  ästhetischen  Gesichtspunkten 
darin  eine  Verletzung  des  dramatischen  Princips  erkennen 
durfte ,  so  ist  doch  anzuerkennen ,  dass  eben  die 
malerische  Seite  der  Bühnenkunst  in  den  Meininger 
Vorstellungen  mit  so  grossem  Verständniss  und  Geschick 
behandelt  wurde,  dass  die  Wirkungen  nicht  ausbleiben 
konnten. 

Die  Coburger  Decorationsmaler  Gebrüder  Brückner, 
zu  denen  sich  dann  Lütkemeyer  gesellte,  besassen  in 
hohem  Grade  die  Fähigkeit,  die  Intentionen  des  herzog- 
lichen Theaterleiters  aufs  Beste  zu  unterstützen.  Charak- 
teristische Punkte  wurden  mit  grosser  Energie,  wenn 
auch  zuweilen  in  übertriebener  Weise,  hervorgehoben 
und  in  so  lebhaften  Farben  gehalten,  dass  die  Decor.ation 
an  sich  schon  dramatisch  wirken  sollte.  Am  vortheil- 
haftesten  erschien  die  Behandlung  der  Bühnenbegrenz- 
ung, indem  man  darnach  strebte,  den  Raum  durch  hinein- 
gebaute Versetzstücke  zu  verengen  und  dadurch  gleich- 
zeitig die  scharfen  Begrenzungslinien  des  Spielplatzes 
aufzuheben.  Eine  andere  Seite ,  welche  von  dem  fürst- 
lichen Theaterleiter  eifrigst  gepflegt  wurde,  war  das 
Streben  nach  historischer  Treue,  aber  in  dieser  Hinsicht 
wurde  durch  die  Uebertreibungen  solcher  ausserhalb 
des  dichterisch-dramatischen  Zweckes  liegenden  Dinge 
die  dichterische  Wahrheit  oft  mehr  geschädigt ,  als  ge- 
fördert. 

Die  Anfänge  dieser  Richtung,  des  Strebens  nach 
historischer  Treue,  liegen  viel  weiter  zurück.  In  Berlin 
war  die  classisch  -  ideale  Richtung  vorzugsweise  von 
Sc/ünkel  mit  so  echt  künstlerischem  Geiste  zur  Geltung 
gebracht,  dass  hierdurch  die  moderne  Auffassung  von 
historischer  Treue  und  realistischer  Darstellung  für  lange 
Zeit  zurückgehalten  werden  konnte.  Anschliessend  an 
diese  Richtung  wirkte  Gropius,  welcher  mit  der  historischen 
Richtung  doch  den  idealisirenden  Stil  noch  trefflich  zu 
verbinden  wusste.     Auch  Gerst  und   Lechner  in   Berlin 


und  der  treffliche  Quaglio  in  München  standen  noch 
einigermaassen  auf  dem  nämlichen  Boden  und  vermittelten 
die  Richtung  der  neueren  Schule.  Sowohl  Quaglio  und 
Jank  in  München,  wie  auch  Burkhard,  Bioschi  und 
Komtzky  in  Wien  dehnten  ihre  Thätigkeit  auf  ein  weiteres 
Gebiet  aus,  und  besonders  das  Dresdener  Hoftheater 
wurde  von  ihnen  vielfach  versorgt,  speciell  auch  für  die 
Inscenirungen  der  Wagner'schen  Musik-Dramen.  In 
Wien  vertritt  gegenwärtig  Fuchs  in  der  Decorations- 
malerei eine  neuere  Richtung,  für  welche  aber  mehr 
allgemein  künstlerische  Grundsätze  maassgebend  sind, 
die  das  Verhältniss  der  decorativen  Mitwirkung  zur 
dramatischen  Kunst  kaum  berühren. 

Unter  allen  Umständen  wird  es  schwer  sein,  für 
dies  Verhältniss  zwischen  der  decorativen  Malerei  und 
der  dramatischen  Kunst  bestimmte  Linien  und  Schranken 
festzustellen,  und  es  ist  hier  nicht  der  Platz,  diese  Frage 
eingehender  zu  erörtern.  Wohl  aber  können  wir  für 
gewisse  Zwecke  das  durchaus  Berechtigte  auch  einer 
weitgehenden  Mitwirkung  der  decorativen  Malerei  zu- 
gestehen und  es  mag  hier  dafür  auf  ein  Beispiel  aus 
neuester  Zeit  hingewiesen  werden.  Unter  allen  Schiller' - 
sehen  Dramen  ist  kein  einziges,  in  welchem  er  die 
Unterstützung  der  dramatischen  Vorgänge  durch  die 
Malerei  so  ausdrücklich  gefordert  hat,  wie  in  seinem 
letzten  Meisterwerke :  «  Wilhelm  Teil » .  Reizten  ihn  dazu 
schon  die  Schilderungen  der  Schweizer  Natur,  welche  er 
aus  Mangel  eigener  Anschauung  in  verschiedenen  Werken 
über  die  Schweiz  eifrig  studirt  hatte,  so  wurde  er  hier 
auch  noch  durch  den  Stoff  dazu  bestimmt,  die  Decorationen 
der  Schweizer  Gebirgslandschaft  als  ein  dramatisches 
Agens  an  der  Handlung  theilnehmen  zu  lassen.  Als  er 
1804  die  einzelnen  Acte  an  Iffland  nach  Berlin  geschickt 
hatte,  gab  er  die  genauesten  Anweisungen  für  die 
Decorationen  dazu.  Hier,  wo  die  Anschaulichkeit  der 
Natur  so  wichtig  war  und  vom  Dichter  gefordert  wurde, 
konnte  sonach  die  Frage  gar  nicht  aufkommen,  ob  der 
Reichthum  an  Decorationen  ein  entbehrlicher  Zierrath 
sei.  Der  gegenwärtige  Intendant  des  Berliner  Hof- 
theaters ,  Graf  v.  Hochberg ,  hatte  gleich  nach  Antritt 
seines  Amtes  einen  künstlerischen  Beirath  berufen,  aus 
den  Malern  Dielitz,  v.  Heyden  und  Bracht  bestehend. 
Die  Einrichtung  war  gut  gemeint,  aber  für  die  Dauer 
nicht  practisch  durchführbar,  da  die  Forderungen  der 
Künstler  zu  häufig  mit  den  practischen  Erwägungen  der 
angestellten    Theaterbeamten    collidirten. 
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Für  die  Aufführungen  des  :<  Wilhelm  Teil»  war  aber 
noch  aus  jener  Zeit  das  Beste  gerettet  worden,  was  aus 
diesem  Zusammenwirken  hervorgegangen  war.  Einer 
unserer  ersten  Landschaftsmaler,  Professor  Eugen  Bracht 
aus  Darmstadt, 
war  mit  beson- 
derer Liebe  da- 
ran gegangen,  zu 
denTell-Decora- 
tionen  die  künst- 
lerischen Skizzen 
zu  malen.  Bracht 
hatte,  aus  reiner 
Liebe  zur  Sache, 
die  Aufgabe  mit 
so  viel  Studium 
und  Fleiss  aus- 
geführt, dass  er 
zuvor  in  Wien 
in  den  Ateliers 
des  Decorations- 
malers Fuchs 
sich  über  die 
für's  Theater  zu 
beobachtenden  Grund- 
sätze eingehend  unter- 
richtete,   obwohl    die 

Ausführung  seiner 
Entwürfe  dem  Decora- 
tionsmaler Hartwig  in 
Berlin  zufiel,  und  dieser 
ausserdem  von  den 
dreizehn  Decorationen 
zwei  nach  eigenenEnt- 
würfen  ausführte.  In 
dem  Zusammenwirken 
des  Landschaftsmalers, 
des  Decorationsmalers 
und   des    geschickten 

Theatermeisters  Brandt  wurde  hier  in  der  That  ein  Werk 
von  hoher  Vollendung  geschaffen,  indem  die  künstlerischen 
Intentionen  Bracht  's  namentlich  durch  die  hervorragende 
Begabung  des  Decorationsmalers  Hartwig  zur  schönsten 
Ausführung  kamen. 

Wir  geben  hier  nur  von  der  einen  der  Decorationen 
eine    zweifache    bildliche    Darstellung,     die    malerische 


Eugen  Bracht.     Skizze  zu  einer  Tell-Decoration. 


Erkliirun<;sblatt  zu   obiger  Skizze. 


Skizze  von  E.  Bracht  und  deren  Einrichtung  zur  Theater- 
decoration. Die  zwei  Illustrationen  betreffen  die  i.  Scene 
des  3.  Actes:  Hof  vor  dem  Hause  Tell's.  Um  dieUeber- 
tragung    des    Landschaftsbildes    in    das    Bühnenmässige 

anschaulich  zu 
machen ,  geben 
wirzunächsteine 

Reproduction 
der  in  Oel  aus- 
geführten Ori- 
ginalskizze von 
Eugen  Bracht. 
Dem  Decora- 
tionsmaler kam 
es  hiernach  zu, 
das  künstlerische 
Bild  in  die  ein- 
zelnen Theile  zu 
zerlegen,  wie  es 
in  dem  kleineren, 
nur  in  starken 
Conturen  aus- 
geführten Bilde 
anschaulich  ge- 
macht ist  und  wobei 
der  Zeichner  das  von 
Hartwig  gefertigte 
Modell  benutzt  hat. 
Die  ganze  Bühne  hat 
hier  nur  eine  Tiefe  von 
drei  Coulissen.  Rechts 
von  der  ersten  Coulisse 
zieht  sich  bis  gegen 
die  Mitte  der  Bühne 
hin  die  von  aufge- 
schichteten Steinen  ge- 
bildete Mauer  (1),  das 
aus  einzelnen  Theilen 
(2a,  b,  c,  d)  zusammen- 
gesetzte Gärtchen  umschliessend.  An  die  Mauer  lehnt 
der  Brunnen  (3),  während  aus  den  Soffiten  die  von  dem 
Baum  nach  vorn  überhängenden  Zweige  sich  niedersenken. 
(Dieselben  sind  auf  der  Zeichnung  zur  besseren  Unter- 
scheidung von  dem  weiter  zurückstehenden  und  schraf- 
firten  Baum  weiss  gelassen.)  Links  zwischen  der  ersten 
und  zweiten  Coulisse   steht  (5)  das   practikabel   gebaute 
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Wohnhaus.  Der  Baum  in  der  Mitte  (6)  steht  im  Zu- 
sammenhang mit  den  Bäumen  rechts  an  der  Coulisse. 
Gleich  daran  schliesst  sich  der  Zaun  (7)  und  hinter  dem- 
selben endet  die  Bühnentiefe,  so  dass  der  Prospect  (8) 
mit  dem  Wiesenweg  und  dem  Dorfe  (hier  zur  Unter- 
scheidung von  den  Versetzstücken  nur  ganz  leicht  an- 
gedeutet) den  Abschluss  der  Scene  bildet. 

Man  ersieht  schon  aus  der  ersten  Skizze,  wie  die 
Intentionen  Bracht' 's  dahin  gerichtet  waren,  in  der  Be- 
grenzung des  Bühnenplatzes  die  Situation  so  aufzufassen, 
wie  sie  ein  Blick  in  die  Wirklichkeit  der  Natur  uns 
zeigt  und  wobei  die  willkürliche  Begrenzung  des  Spiel 
platzes  vermieden  wird.  Dass  freilich  das  Streben  nach 
Naturwahrheit  seine  Grenzen  in  der  Ausführbarkeit  hat, 
kann  man  auch  hier  wie  bei  ähnlichen  Landschafts- 
decorationen darin  sehen,  dass  der  Boden  mit  seinen 
steinigen  und  erdigen  Unebenheiten  nicht  darzustellen 
ist,  so  dass  also  für  Diejenigen,   welche  auf  der  Bühne 


eine  getreue  Copie  der  Wirklichkeit  zu  sehen  verlangen, 
unter  allen  Umständen  noch  viel  zu  wünschen  übrig  bleibt, 
—  und  bleiben  soll,  können  wir  hinzufügen.  Denn  wie 
auch  die  bildende  Kunst  als  blosse  Copie  der  Wirklichkeit 
keinen  Werth  haben  kann,  so  wird  sie  auch  da,  wo  sie 
einer  anderen  Kunst  —  der  dramatischen  —  zur  Unter- 
stützung dienen  soll,  sich  immer  noch  auf  eine  Anregung 
der  Phantasie  beschränken  müssen.  Man  kennt  die 
Zeiten  unkünstlerischer  Verirrungen,  als  man,  um  die 
Wirkungen  der  Malerei  zu  unterstützen,  einzelne  Theile 
aus  der  gemalten  Fläche  in  wirklicher  Plastik  hervor- 
treten Hess  und  damit  natürlich  nur  das  Gegentheil 
künstlerischer  Illusion  bewirkte.  Vor  solchen  Verirrungen 
hat  sich  auch  die  dramatische  Kunst,  wenn  sie  eine 
solche  bleiben  soll,  zu  hüten,  und  die  Malerei,  wo  sie  im 
Dienste  der  dramatischen  Kunst  steht,  wird  ebenso  sehr 
an  den  ewig  gültigen  Gesetzen  für  alle  Kunstwirkungen 
festzuhalten  haben. 

Rudolph  ßenee. 


MONUMENTALSINN. 


Wie  steht  es  gegenwärtig  mit  dem  Monumentalsinn  in 
Deutschland  ?  Diese  Frage  ist  nichts  weniger  als 
überflüssig,  denn  von  ihrer  Beantwortung  hängt  das 
Urtheil  über  unsere  heutige  Kunst  nicht  unwesentlich  ab. 
Betrachtet  man  die  fast  in's  Unermessliche  gesteigerte 
Productionskraft  der  heutigen  Architectur,  so  könnte  es 
auf  den  ersten  Blick  scheinen,  als  ob  die  Antwort  durch- 
aus günstig  lauten  müsse.  Seit  Errichtung  des  Deutschen 
Reiches  sehen  wir,  trotz  aller  pessimistischen  Anschau- 
ungen, unser  Vaterland  in  einem  so  gesteigerten,  stetig 
fortschreitenden  Aufschwung  materiellen  Gedeihens,  wie 
Deutschland  ihn  seit  den  Zeiten  der  Renaissance  nicht 
mehr  erlebt  hat.  Man  darf  gegen  diese  Wahrnehmung 
die  glänzende  höfische  Kunst  des  vorigen  Jahrhunderts 
nicht  in's  Feld  führen,  denn  das  1 8.  Jahrhundert  besass 
in  der  That  nur  eine  Hofkunst,  in  welcher  die  höheren 
Stände  auf  Kosten  der  mittleren  und  niederen  den  prunk- 
vollen Ausdruck  ihres  üppigen  Sonderlebens  suchten 
und  fanden.  In  unserer  Zeit  dagegen  kommen  in  der 
Architectur  die  allgemeinen  Interessen  des  öffentlichen 
Lebens  und  die  Kraft  des  mächtig  und  gross  gewordenen 


Bürgerthums  zur  Erscheinung.  Die  Emanzipation  des 
dritten  Standes  auf  politischem  und  socialem  Gebiete 
musste  lange  vorausgehen,  ehe  derselbe  Process  sich  im 
künstlerischen  Leben  vollziehen  konnte.  Bei  uns  war 
während  der  ganzen  ersten  Hälfte  unseres  Jahrhunderts 
noch  so  gut  wie  gar  nicht  davon  die  Rede.  Die  grossen 
Kunstschöpfungen  der  Zeit  gingen  von  fürstlicher  Initiative 
aus,  in  München  bekanntlich  von  König  Ludwig  I,  in 
Berlin  von  Friedrich  Wilhelm  III.,  der  in  Schinkel  und 
Rauch  die  edelsten  ausführenden  Kräfte  gewann.  In  allen 
diesen  Schöpfungen  spricht  sich  ein  hoher  Monumental- 
sinn in  vornehmer  Form  aus;  in  Berlin  wurde  derselbe 
durch  den  Geist  der  beiden  leitenden  und  ausführenden 
grossen  Künstler  bestimmt,  während  in  München  Alles 
in  erster  Linie  auf  der  Kunstgesinnung  des  Königs 
beruhte. 

Eine  Aenderung  dieser  Zustände  bereitete  sich  schon 
seit  den  vierziger  Jahren  vor,  und  sofort  konnte  man 
überall  das  Nachlassen  der  monumentalen  Kunst  bemerken. 
Nur  Dresden  mit  seinem  Semßer,  Rietschel  und  Häknet 
bildete  eine  glänzende  Ausnahme.     In  Berlin  vermochte 
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der  lebhaft  erregte  Kunstsinn  Friedrich  Wilhelm 's  IV. 
durch  die  Epigonen  Schinkel's  und  Rauch' s  nichts  wahr- 
haft Monumentales  hinzustellen  und  man  braucht  nur 
das  Neue  Museum  Stüler's  mit  dem  älteren  Schinkel 'sehen 
Bau  zu  vergleichen ,  um  diesen  Gegensatz  sofort  zu 
empfinden.  Selbst  eine  so  glänzende  Begabung  wie  die 
Wilhelm  Kaulbach  's  war  bei  dem  umfangreichen  Cyclus 
der  Wandgemälde  im  Treppenhause  nur  ganz  vereinzelt 
im  Stande,  einen  grossen  monumentalen  Zug  der  Com- 
position  festzuhalten.  Die  weitaus  imposanteste  monu- 
mentale Schöpfung  der  ganzen  Epoche,  die  Campo  santo- 
Entwürfe  von  Cornelius,  blieben  unausgeführt  und  wären 
es  selbst  dann  geblieben,  wenn  der  Bau  hätte  zur  Ver- 
wirklichung kommen  können.  In  München  aber  war 
zwar  König  Max  von  dem  besten  Willen  beseelt,  der 
Architectur  eine  grosse  Wirksamkeit  anzuweisen ,  und 
die  Anlage  der  Maximilianstrasse  mit  ihrem  Forum  war 
ohne  Zweifel  einer  der  glücklichsten  Baugedanken  der 
Zeit ;  aber  kleinlicher  und  widerspruchsvoller  in  den 
Formen  und  eben  deshalb  weniger  monumental  hätte 
der  Gedanke  nicht  ausgeführt  werden  können. 

Als  nun  die  Epoche  anbrach ,  in  welcher  wir  jetzt 
noch  leben,  hörte  im  Wesentlichen  das  fürstliche  Mäce- 
natenthum  auf.  Die  Herrschaft  des  Bürgerthums,  welche 
die  Signatur  unserer  Zeit  bildet,  ist  nicht  dazu  angethan, 
in  der  Kunst  die  Monumentalität  zu  fördern.  Dieser 
Ausspruch  mag  Angesichts  der  gewaltigen  Bauten,  welche 
das  riesig  entwickelte  Verkehrsleben,  namentlich  in  Bahn- 
höfen ,  Postgebäuden  u.  dergl.  hervorruft ,  unberechtigt 
erscheinen.  Auch  fehlt  es  nicht  an  einer  ausserordent- 
lichen Zahl  anderer  Gebäude  für  das  öffentliche  Leben, 
wie  Museen,  Theater,  Bibliotheken,  Schulen  jeden  Ranges 
bis  zu  den  Universitäten,  Justiz-  und  Verwaltungsgebäuden, 
ja  selbst  Kirchen,  welche  durchweg  eine  ansehnliche 
Steigerung  des  technischen  Vermögens,  der  künstlerischen 
Leistungen  und  des  Sinnes  für  Gediegenheit  und  Pracht 
der  Ausstattung  verrathen.  Aber  obwohl  gewiss  nicht 
zu  leugnen  ist,  dass  unter  allen  diesen  Werken  sich 
manche  wirklich  bedeutende  befinden,  so  muss  doch  aus- 
gesprochen werden,  dass  der  Mehrzahl  ein  eigentlich 
monumentaler  Eindruck  abgeht.  Wir  verstehen  darunter 
nicht  blos  die  Wirkung,  welche  echtes  Material  bei  der 
Ausführung  sofort  auf  Jeden  macht,  sondern  jene  höhere 
Stimmung  monumentalen  Stils,  welche  nur  durch  vor- 
nehme Zurückhaltung  und  Einfachheit  in  der  Formgebung 
zu    erreichen    ist.     Der    andere    Factor    einer    solchen 


Wirkung  beruht  auf  den  schönen  grossen  Verhältnisse  n 
und  zwar  meinen  wir  damit  selbstverständlich  nicht  den 
Maasstab  an  sich,  sondern  die  rhythmische  Harmonie  der 
Formen,  der  Wandflächen,  Oeffnungen,  Gliederungen 
u.  s.  w.  In  diesem  Sinne  grossartig  und  monumental 
bei  vornehmer  Einfachheit  und  Zurückhaltung  sind  z.  B. 
manche  Werke  aus  dem  vorigen  Jahrhundert,  wie  das 
Berliner  Schloss,  die  Residenz  zu  Würzburg,  das  Stutt- 
garter Königsschloss.  Es  ist  keine  Frage,  dass  unsere 
Architecten  ■  heutzutage  grösstentheils  durch  Häufung, 
ja  selbst  Ueberladung  des  Details  ihren  Bauten  jenen 
vornehmen  Eindruck  zu  geben  suchen,  der  auf  diesem 
Wege  nur  schwer  zu  erreichen  ist. 

Aber  es  ist  nicht  die  Schuld  unserer  Künstler, 
wenn  sie  auf  diese  Bahn  getrieben  werden;  es  ist  der 
Geist  der  Zeit,  der  sie  beherrscht  und  in  ihren  Werken 
zum  Ausdruck  kommt.  Und  zwar  ist  es  der  Geist  der 
Demokratie,  der  immer  entschiedener  unser  staatliches 
und  sociales,  also  auch  unser  künstlerisches  Leben  durch- 
dringt. Jeder  auf  welche  Weise  immer  erworbene 
Reichthum  will  sich  so  glänzend  wie  möglich  zur 
Geltung  bringen ;  jeder  Einzelne  will  selbstbewusst  zeigen, 
was  er  sich  gestatten,  oder  nach  dem  beliebten  Aus- 
drucke, was  er  sich  « leisten »  kann. 

«  Denn,  bei  Gott,  ich  bin  der  Mann, 
Der  den  Spass  bezahlen  kann  >, 

wie  Hugo  von  Blomberg  seiner  Zeit  sang. 

Aus  dieser  Richtung,  manchmal  auch  aus  würdigeren 
Motiven,  aus  der  Freude  am  Schönen  und  an  der 
Kunst,  ist  die  unabsehbare  Zahl  opulenter  Privatbauten 
hervorgegangen,  welche  seit  beinahe  zwanzig  Jahren 
fast  alle  unsere  Städte  bis  zu  den  kleineren  hin  von 
Grund  aus  umgestaltet  haben  und  dem  fremden  Reisenden 
den  Eindruck  geben  müssen,  dass  das  heutige  Deutsch- 
land in  einer  kaum  jemals  geahnten  Epoche  üppigen 
Gedeihens  und  glänzenden  Aufschwungs  sich  befindet. 
Und  so  ist  es  auch,  und  wir  wollen  uns  der  Thatsache 
und  ihres  künstlerischen  Ausdrucks  von  ganzem  Herzen 
freuen.  Doch  darf  bei  alledem  nicht  verschwiegen 
werden,  dass  vielfach  das  Gepräge  des  Prahlerischen  und 
Protzigen  in  dieser  Architectur  sich  geltend  macht  und 
dass  damit  eine  eigentliche  Monumentalkunst  nicht  wohl 
zu  vereinigen  ist.  Streben  nach  grösster  Einfachheit 
bei  höchster  Gediegenheit,  wie  es  unserem  ganzen 
socialen  Leben  dringend  zu  wünschen  wäre,  möchten 
wir    also    auch    unserer  Architectur   anempfehlen.      Es 
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wäre  dies  um  so  mehr  zu  wünschen,  da  es  nicht  an 
auffallenden  Uebertreibungen  auf  diesem  Gebiete  fehlt, 
die  fast  auf  einen  Mangel  von  Maass  und  Selbst- 
beherrschung zu  deuten  scheinen.  Eines  der  auffallendsten 
Beispiele  ist  wohl  das  Wiener  Burgtheater,  welches  mit 
einem  fast  unsinnigen  Aufwand  errichtet  und  ausgestattet 
wurde  und  allerdings  als  eines  der  üppigsten  und 
prächtigsten  Werke  dieser  Art  dasteht.  Aber  der  Glanz 
des  Inneren  lässt  die  edle  Wirkung  der  Bühne  nicht  zur 
Geltung  kommen  und  die  übertriebene  Grösse  des 
Raumes  zwingt  die  Künstler  zu  einer  Steigerung  im 
Sprechen  und  der  Mimik,  welche  der  Ruin  jeder  feineren 
Wirkung  sein  muss.  Nicht  minder  auffallend  waren  die 
Verirrungen  beim  Wettbewerb  um  das  Nationaldenkmal 
Kaiser  Wilhelm  's  in  Berlin.  Hier  war  die  Mehrzahl  der 
Entwürfe  aus  den  Kreisen  der  Architecten  hervorgegangen 
und  in  einem  noch  nie  dagewesenen  verschwenderischen 
Geiste  hatte  man  Kuppelbauten,  Mausoleen,  Säulenhallen 
aufgeboten,  denen  das  Bild  des  Gefeierten  nur  als  neben- 
sächliche Decoration  beigegeben  war.  So  sehr  wurde 
die  Hauptsache  zum  untergeordneten  Moment  herab- 
gesetzt, dass  sogar  der  dortige  Architectenverein  eine 
öffentliche  Resolution  erliess,  welche  in  der  Erklärung 
gipfelte,  dass  die  Architectur  berufen  sei,  bei  diesem 
Denkmal  mitzuwirken,  um  das  Standbild  vom  Lärm  der 
Strasse  zu  trennen  und  ihm  einen  stimmungsvollen 
Hintergrund  zu  schaffen.  Käme  es  darauf  an,  einem 
Dichter  oder  Denker  ein  Ehrenmal  zu  errichten,  so 
wäre  nichts  dagegen  einzuwenden;  aber  Kaiser  Wilhelm, 
einer  der  volkstümlichsten  Herrscher,  die  je  gelebt, 
der  es  vorzog,  an  der  grossen  Verkehrsstrasse  der 
Linden  am  Eckfenster  des  Erdgeschosses  zu  stehen,  um 
seinem  Volke  möglichst  nahe  zu  sein,  der  gehört  auch 
nach  seinem  Tode  auf  einen  Platz  mitten  im  bewegten 
Strom  des  Lebens. 

Fragen  wir  nun :  wie  steht  es  um  den  Monumental- 
sinn in  den  bildenden  Künsten?  Auch  da  muss  man 
antworten,  dass  die  Epoche  monumentalen  Schaffens 
für's  Erste  abgeschlossen  scheint  und  schwerlich  in 
nächster  Zeit  wiederkehren  wird.  Obwohl  namentlich 
die  preussische,  dann  auch  die  sächsische  Regierung 
nicht  ermüdet,  der  grossen  Malerei  würdige  Aufgaben 
zu  stellen,  obwohl  mehrfach  in  Kirchen  und  öffentlichen 
Profanbauten  gelegentlich  Wandgemälde  zur  Ausführung 
kommen,  behauptet  diese  Richtung  im  massenhaften 
Schaffen    der    Gegenwart    nur    eine    bescheidene  Stelle. 


Die  Demokratie  ist  in  der  Kunst  der  Realismus  und 
wenn  wir  in  dieser  Richtung  auch  eine  Anzahl  von 
Meistern  ersten  Ranges  haben,  die  wie  Menzel,  Knaus, 
Vantier,  Defregger,  Klaus  Meyer  und  manche  Andere  den 
höchsten  Anforderungen  entsprechen,  so  geht  die  jüngste, 
fortgeschrittenste  Richtung  überwiegend  darauf  aus,  jeder 
künstlerischen  Anordnung  sich  zu  entziehen,  und  nur 
flüchtige  Eindrücke  des  Moments  als  Sclaven  der  Natur 
auf  die  Leinwand  zu  bringen.  Die  meisten  Maler  dieser 
Richtung  suchen  durchaus  den  Beweis  zu  führen,  dass 
zum  Malen  nicht  Geist,  sondern  nur  Pinsel  erforderlich 
seien.  Mögen  hier  immerhin  neue  Feinheiten  des  Tons 
errungen  werden,  die  im  weiteren  Fortschreiten  der  Kunst- 
entwicklung förderlich  sein  dürften,  so  ist  vor  der  Hand 
davon  noch  wenig  zu  spüren,  ja  sogar  die  Gefahr  nicht 
ausgeschlossen,  an  die  Stelle  einer  schlichten  Naturauf- 
fassung ein  durchaus  conventionelles  Wesen  wieder  zur 
Herrschaft  kommen  zu  sehen.  Allgemein  aber  ist  auch 
im  Publikum  die  Vorliebe  für  realistische  Schilderung 
des  trockenen  Alltagslebens ;  und  wie  diese  Richtung  auf 
der  Bühne  und  im  Roman  immer  ausschliesslicher  zur 
Geltung  kommt,  so  hat  sie  auch  in  der  Malerei  die 
Herrschaft  erobert.  Tritt  einmal  ein  Künstler  auf,  der 
den  Muth  hat,  wie  vor  zwei  Jahren  Ferdinand  Keller 
in  seinem  Colossalbilde  der  Apotheose  Kaiser  Wilhelm' s, 
eine  grosse  monumentale  Anschauung  zu  verwirklichen, 
so  verhält  sich  die  Durchschnittsmasse  des  Publikums 
kühl,  theilnahmlos  und  skeptisch,  und  der  kleinliche, 
hyperkritische  Geist  unserer  Epoche  gefällt  sich  darin, 
die  Mängel  aufzuspüren,  statt  sich  an  dem  Grossen  und 
Gelungenen  zu  freuen.  Die  Mehrzahl  der  Künstler  aber 
ist  so  ausschliesslich  der  realistischen  Strömung  unter- 
worfen, dass  sich  selbst  bei  sehr  tüchtigen  Meistern  die 
grösste  Verlegenheit  einstellt,  wenn  es  gilt,  selbst  Werke 
kleineren  Umfangs  zu  schaffen,  die  eine  gewisse  rhyth- 
mische Composition  verlangen. 

Wie  vortrefflich  aber  verstanden  die  Maler  des 
vorigen  Jahrhunderts  derartigen  Aufgaben,  z.  B.  bei 
Ausschmückung  von  Fächern,  gerecht  zu  werden !  Man 
erkennt  daraus,  wie  wenig  eine  Gesammtkunst  des  monu- 
mentalen Schaffens  entrathen  kann.  Man  halte  uns  nicht 
die  alten  Holländer  entgegen,  denn  ihre  Schützen-  und 
Regentenstücke  haben  eine  Wucht  monumentaler  Grösse, 
die  uns  mit  dem  Walten  echt  historischen  Geistes  ergreift. 

Was  von  der  Malerei  gesagt  wurde,  gilt  auch  viel- 
fach   von    der    heutigen  Plastik.     Dies   will   freilich    im 
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ersten  Moment  seltsam  bedünken,  Angesichts  der  zahl- 
reichen Monumente,  welche  unsere  in  Denkmälern  und 
Jubiläen  schwelgende  Zeit  so  massenhaft  errichtet.  Den- 
noch ist  verhältnissmässig  wenig  monumentaler  Geist 
darin  zu  spüren,  und  man  braucht  nur  an  die  zahlreichen 
schlimmen  Schillerdenkmäler  zu  erinnern,  welche  seiner 
Zeit  bei  uns  errichtet  wurden,  um  diese  Thatsache 
peinlich  zu  empfinden.  Nur  das  aus  etwas  früherer 
Zeit  stammende  Thorivaldseri sehe  in  Stuttgart  und  aus 
jüngster  Zeit  das  poetische  Berliner  Denkmal  von  Reinhold 
Begas  erheben  sich  hoch  aus  der  Masse  des  Unbe- 
deutenden ,  ja  geradezu  Misslungenen.  Neben  ihnen 
stehen  aus  jüngster  Zeit  etwa  der  Wiener  Beethoven 
von  Zumbusch  und  Schaper 's  Goethe  in  Berlin  als  edle 
monumentale  Schöpfungen  da.  Auch  den  edlen  Münchener 
Liebig  von  Wagmüller  wollen  wir  nicht  vergessen  und 
ebenso  das  vorzügliche  für  Lübeck  ausgeführte  Geibel- 
Denkmal  von    Volz. 

Was  uns  bei  wiederholten  Concurrenzen  in  neuester 
Zeit    als    das    Bedenklichste    auffiel,    war    der    häufige 


Mangel  jeder  monumentalen  Haltung  und  das  Hinüber- 
spielen in  kunstgewerbliche  Motive.  Die  glänzende  Ent- 
faltung des  heutigen  Kunsthandwerks  hat  die  schöpferische 
Begabung  vieler  Künstler  völlig  auf  dieses  Nachbargebiet 
hinübergedrängt,  so  dass  sie  da,  wo  es  sich  um  Ein- 
fachheit und  Grösse  monumentalen  Stiles  handelt ,  in 
die  kleinen  Zierlichkeiten  kunstgewerblicher  Arbeiten 
verfallen.  Bei  einem  Wettbewerb  für  ein  Denkmal 
Kaiser  Wilhelm' 's  konnte  man  Entwürfe  sehen,  die  eher 
für  Tafel- Aufsätze ,  Cassetten ,  Oefen  oder  gar  Punsch- 
bowlen bestimmt  zu  sein  schienen.  Es  ist  vielleicht 
nicht  überflüssig,  auf  alle  diese  Verirrungen  einmal  hin- 
zuweisen. Wem  die  Entwicklung  unserer  Kunst  am 
Herzen  liegt,  der  wird  immer  wieder  betonen  müssen, 
dass  nicht  in  einem  ausschliesslichen  Realismus,  sondern 
vor  Allem  in  der  fortwährenden  Berührung  mit  einer 
grossen  Monumentalkunst  Geist  und  Gemüth  des  deutschen 
Volkes  die  Universalität  seines  Denkens  und  Empfindens 
zum  Ausdruck  bringen  kann. 

W.  Lübke. 


BILDERSCHAU. 


Ueber  die  Kunst  unserer  Zeit  etwas  schreiben  und  dabei 
immer  von  dem  Gefühle  bedrückt  sein,  ob  denn 
auch  wohl  solches  Unterfangen  nicht  ein  allzu  kühnes 
sei,  nachdem  der  grössere  Theil  alles  Dessen,  was  tüchtige, 
geniale  und  über  ihr  Streben  sehr  zielbewusste  Künstler 
schaffen,  mit  einem  Anathema  belegt  worden  ist  von 
Autoritäten*),  die  ihren  Leib  auf  jenen  Sesseln  wiegen, 


•)  Für  diejenigen  unserer  Leser,  welche  nicht  mit  bayerischen 
Verhältnissen  bekannt  sind,  möge  die  Andeutung  hier  genügen,  dass  im 
Finanzausschusse  der  hohen  bayerischen  Abgeordnetenkammer  der  jähr- 
liche Staatsbeitrag  für  Kunstzvvecke,  Ankauf  von  Kunstwerken  für  die 
Staatssammlungen  auf  zwanzigtausend  Mark  herabgesetzt  werden  sollte, 
nachdem  die  ganze  moderne  Kunst  als  ein  wahrer  Auswuchs,  als  eine 
Nichtswürdigkeit  ersten  Ranges  bezeichnet  und  ihr  der  Krieg  bis  aufs 
Messer  erklärt  worden  war,  und  zwar  in  Reden,  gegen  welche  cicero- 
nianische  Eloquenz  das  reinste  Kinderspiel  ist.  Dort  fiel  auch  das 
berühmte  Wort :  «  die  Originalität  der  modernen  Kunst  leide  unter  dem 
Umstände,  dass  mehr  nach  dem  Modell  als  nach  der  Natur  studirt 
werde » .  Es  klingt  zwar  unglaublich,  verhält  sich  aber  dennoch  so. 
Dem  hochherzigen  Eintreten  Sr  Königl.  Hoheit  des  Prinzen  Ludwig 
für  die  künstlerischen  Interessen  ist  es  zu  danken,  dass  schliesslich  die 
Summe  auf  1 00,000  Mark  erhöht  wurde,  <  vorausgesetzt,  dass  die  wahre 
Kunst  gepflegt  werde  und  ohne  Verbindlichkeit  für  die  Zukunft». 


von  wo  die  Wohlfahrt  des  Landes  immer  nur  in  «  patrio- 
tischer» Absicht  gepflegt  und  auch  der  Kunst  dabei  ein 
bescheidenes  Plätzchen  eingeräumt  worden  ist,  sagen 
wir  einmal  z.  B.  eine  Dachstubenwohnung  im  achten 
Stocke  —  nach  alle  dem  noch  weiter  interpretirend  diesen 
« nichtssagenden  »  Bestrebungen  zur  Seite  zu  stehen  — 
da  ist's  wohl  erlaubt  einen  Augenblick  an  der  Feder  zu 
kauen,  und  sich  zu  besinnen,  ob  und  wie  es  geschehen 
solle ! 

Doch  —  im  Moment  saust  schwirrend  ein  Schwalben- 
zug  am  offenen  Atelierfenster  vorbei  durch  die  sonnige, 
wärmedurchzitterte  Luft.  Es  ist  ein  freudig  nach- 
klingender Ton;  kaum  entschwunden,  erklingt  er  aufs 
Neue,  stärker,  lauter  als  zuvor.  Das  ist  Frühling,  Lebens- 
hoffnung, Freude,  laut  hinausgeschmetterter  Jubel,  und 
wenn  Jene,  die  über  das  Studium  der  Natur  in  so 
verrenkter  Weise  ihr  Votum  losliessen,  Etwas  von  dieser 
Freude  in  sich  bergen  könnten,  zu  bergen  das  Zeug 
hätten ,  dann  würden  sie  vielleicht  auch  ein  Fünkchen 
aufzunehmen  im  Stande  sein  von  jenem  Feuer,  das  heute 
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noch  ebenso  in 
den  Priestern  der 
Kunst  lodert,  wie 
es  Jenen  eigen 
war ,  die ,  dem 
Geiste  und  der  Richtung  ihrer  Zeit  folgend,  die  Altäre  der 
Kirchen  mit  ernsten  und  grossartig  aufgefassten  Bildern 
schmückten.  Dass  übrigens  diese  selben  Meister  durchaus 
nichts  Aehnliches  wie  dasNazarenerthum  einer  vor  wenigen 
Jahrzehnten  blühenden  Schule  an  sich  hatten,  sondern  der 
Schönheit  der  menschlichen  Formen  überall  in  nichts 
weniger  als  prüder  Weise  ihr  Recht  widerfahren  Hessen, 
nun,  das  sehen  doch  wohl  nur  Menschen  ein,  die  für  das, 
was  man  Kunst  nennt,  überhaupt  Gefühl  besitzen.  Dieses 
Gefühl  aber  von  allen  Menschen  in  gleichem  Maasse  wie 
z.  B.  politische  Klugheit  oder  andere  männliche  Tugenden 
zu  verlangen,  das  geht  selbst  Jenen  gegenüber  nicht  an, 
die,  ein  Jeder  für  sich  und  nicht  ohne  Stolz,  sich  gewiss 
zuweilen  im  stillen  Kämmerlein  vor  dem  Spiegel  mit 
schmunzelnder  Miene  das  Wort  sagen  «L'etat  cest  moi»  ! 
Inwieweit  das  dann  in  Wirklichkeit  berechtigt  sei,  wenn 
man  den  genial  selbstsüchtigen,  als  politische  Erscheinung 
aber  immer  imposanten  Franzosenkönig  damit  vergleicht, 


nun  das  mag  dahingestellt  bleiben  und  so  wird 
denn   auch   die  Kunst  unserer  Tage  zu  Recht 
bestehen,  ob  die  Weisen  der  Bayerischen  Ab- 
geordnetenkammer ihr  Votum  für  oder  gegen 
dieselbe  der  Welt  vorsetzen,  von  der  sie  viel- 
leicht annehmen,  sie  sei  erstaunt  über  solches 
Unterrichtetsein!      Es    gibt   Reden,     die    wie 
Monumente  wirken    und    nach    tausend  Jahren 
noch    den   gleichen  Eindruck  hervorrufen,  wie 
zu  der  Zeit,    da  ihre  Worte   von  der  Tribüne 
herab  der  Menge  in  donnernder  Weise  entgegen- 
schallten !      Dagegen    gibt   es    wieder   andere, 
die  etwa  den  Eindruck  machen,  wie  jene  Ent- 
würfe Dürer  's,  die  er  z.  B.  einem  Trunkenbold 
aus  Gläsern ,    Kannen ,   allerlei  Esswaaren  und 
ähnlichem  Zeug  in  fröhlichem  Humor  zu  errichten 
gedachte.     Sie  wirken  —  das  ist  allerdings  ein 
wesentlicher  Unterschied  gegen  diese  Moment- 
Monumente  des  Nürnberger  Meisters  —  unge- 
wollt   komisch    und    daher    doppelt    drastisch. 
Denn  Alles,  was  auf  hohem  Kothurn  daher- 
schreitet  und,  ohne  es  zu  wollen,  zur  Carricatur 
wird ,     ist     doppelte    Carricatur    —    nun    und 
Carricaturen  gehörten  jederzeit  mit  in's  Gebiet  der  Kunst 
einer  Zeit,  mithin  also  auch  gewissermaassen  jene,  die  zwar 
im  Brusttone  der  Ueberzeugung  nicht  eine,  sondern  ver- 
schiedene Philippika  gegen  die  moderne  Kunst  losliessen, 
ohne  indess  einen  Demosthenischen  Erfolg  aufweisen  zu 
können.      Dass    dabei   fortwährend    die   Religion   diesen 
Tapferen  als  Setzschild  dienen    muss,    hinter    dem    sie, 
Deckung  suchend  und  manchmal  auch  scheinbar  findend, 
ihre  Pfeile,   nein   ihre  Klötze  hervorschleudern,    das   ist 
ja  das  bequemste  Auskunftsmittel.     In  der  That  haben 
Religion    und    Kunst  —    wenn   es    nicht   die    kirchliche 
Kunst  ist  —  heute  miteinander  gerade  soviel  zu  schaffen, 
wie  die  Philosophie  des  Unbewussten  mit  einer  Dampf- 
dreschmaschine. 

Doch  —  es  ist  Frühjahr!  Grosse  weisse  Wolken 
ziehen  am  blauen  Firmament  dahin  und  werfen  ihre 
langsam  wandernden  Schatten  auf  die  rothen  Ziegel- 
dächer der  Stadt ;  im  Garten  drunten  geht  der  erste 
grüne  Hauch  über  die  Baumkronen,  in  den  Beeten  blühen 
Hyazinth  und  Himmelstern,  Primel  und  Anemone,  und 
gar  manch  einem  Menschenkinde  winkt  der  Lenz  morgen- 
duftig und  thaufrisch  in  den  Augen,  auf  den  Lippen 
einer  zur  Blüthe  sich  entwickelnden  Knospe;  es  ist,  als 


DIE  KUNST  UNSERER  ZEIT. 


67 


zöge  die  Verheissung  eines  welterlösenden  Wortes  durch 
die  ganze  Natur,  —  wer  möchte  sich  da  mit  den  Dunkel- 
heiten beschäftigen,  die  sich  immer  und  immer  wieder 
wie  Versatzstücke  zwischen  Lichtgebendem  und  Licht- 
empfangendem einschieben  oder  eingeschoben  werden. 
Nein  — 

Zieh'   dahin,  mein  Liederzug, 
Zieh'  dahin,  mein  Schwalbenflug 
Jubelnd  durch  die  Fruhlingslüfte ! 


Und  jubelnd,  wie  schwirrender  Schwalbenflug  geht's  auch 
durch  die  Welt  der  Kunst,  die  los  und  ledig  jeder 
scholastischen  Fessel  blüht  und  gedeiht,  vielfarbig,  viel- 
gestaltig. Wenn  auch  zwischendrinn  ein  Unkräutlein 
wuchert  oder  gar  lustig  emporschiesst  und  sich  breit 
macht  wie  ein  dick  und  reich  gewordener  Gedanken- 
proletarier es  da  und  dort  in  der  menschlichen  Gesell- 
schaft thut  —  was  macht's  ?  Auch  die  haben  ihre  guten 
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Seiten  und  wären  es  selbst  die  negativen  Uebrigens  — 
Unkraut!  Wer  will  eigentlich  sagen,  was  Unkraut  seil 
In  derNaturgibt  es  kein  Unkraut;  die  Menschen  bezeichnen 
in  ihrer  Weise  natürlich  das  als  Unkraut,  was  sie  sich 
und  ihrem  nach  Errungenschaften  abzielenden  Thun 
nicht  zu  Nutze  machen  können ,  und  so  geht's  auch 
gar  oft  mit  jenen  künstlerischen  Aeusserungen,  mit  denen 
die  Welt  vorerst  nichts  anzufangen  weiss.  Ist  ein  Künstler 
soweit,  dass  Das,  was  er  macht,  mit  unter  die  couranten 
Handels-  und  Geschmacksartikel  gehört,    dann  kann   er 


ruhig  der  Zukunft  entgegenblicken  und  braucht  sich 
nimmer  sonderlich  anzustrengen;  die  Welt  macht  ja 
Geschäfte  für  ihn  und  es  genügt,  wie  beim  geschäfts- 
führenden Kaufmanne  die  Unterschrift,  so  bei  ihm  die 
Signatur  auf  der  Leinwand,  um  Allem  und  Jedem,  was 
mit  solchem  Aechtheitszeugniss  versehen  auf  den  Markt 
wandert,  den  nöthigen  Credit  oder  sagen  wir,  das  nöthige 
Prestige  zu  geben.  Dass,  ohne  im  Uebrigen  den  künst- 
lerischen Aeusserungen  Münchens  nahe  treten  zu  wollen, 
diese  Seite  der  « Kunst-Industrie »   in  der  Isarstadt   eine 
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nicht  unerhebliche  Ausdehnung  gewonnen  habe,  oder 
vielleicht  schon  seit  längerer  Zeit  besass,  das  kann  nicht 
geleugnet  werden.  Man  könnte  sagen,  diese  Produc- 
tivität  in  künstlerischen,  von  der  Zeit  meist  als  «  schön » 
bezeichneten  Dingen  gleiche  etwa  einer  Blumenzucht  in 
gut  gepflegten  Beeten.  Hier  lauter  schöne  Hyazinthen, 
dort  lauter  andere  Knollengewächse,  jedes  Stück  wohl- 
gezogen, wenn  sie  auch  untereinander  sich  noch  ähnlicher 
sehen,  als  die  zwillingsvollkommensten  Zwillinge  der  Welt 
und  wenn  auch  dieser  immer  wiederkehrenden  Aehnlichkeit 
manchmal  ein  kleiner  Zug  von  Langeweile,  von  «  Stück- 
Fabrikation»  nicht  abzusprechen  ist.  Aber  —  ja,  da 
liegt  der  Hase  im  Pfeffer  —  «  es  ist  ein  N.  N.  » ,  deshalb 
gibt  es  keinen  anderen  Glauben,  als  dass  es  auch  gut 
sei,  und  dieser  fromme  Köhlerglaube  hat  seine  Anhänger 
sogar  in  sonst  sehr  klardenkenden  Gesellschaftsschichten. 
Daneben  —  seitwärts  von  den  wohlgepflegten  Garten- 
beeten —  aber  blüht  und  rankt  allerlei  Gezweig,  bunt 
durcheinander,  oft  mit  ritzenden  Dornen  versehen, 
manchmal  rauh  zum  Anfassen,  regellos,  ja,  wie  ordnungs- 
liebende Gärtner  sagen,  «  struppig  » ,  und  dennoch  wenden 
auch  diese  Pflanzenwesen  ihre  Blumen  dem  Lichte  zu 
und  saugen  die  Sonnenstrahlen  gerade  so  gut  in  sich 
auf,  wie  die  anderen,  kunstgezogenen,  die  meist  sehr 
empfindlich  sind,  während  das  lustig  wachsende  «  Unkraut » 
durchschnittlich  härter  und  dauerhafter  von  Constitution 
ist,  gerade  wie  Menschen,  die  nicht  immer  ihrer  Lebtag 
weich  gebettet  lagen.  Die  einen  bedürfen  der  regel- 
rechten Pflege,  die  anderen  wachsen  von  selbst,  und  das 
sind  gar  oft  die  viel  interessanteren,  auch  wenn  sie 
keine  allgemein  gekannten  Namen  tragen.  Will's  das 
Geschick,  dass  irgend  ein  Klarsehender  sie  plötzlich  ent- 
deckt und  von  ihnen  spricht,  dann  sind  sie  bald  in 
Aller  Mund  und  die  Welt  vergisst  gar  schnell,  dass  sie 
eigentlich  zum  Unkraute  gezählt  wurden,  ja  man  findet 
ihre  Eigenheiten,  ihre  Dornen,  die  rauhe  Aussenseite 
urplötzlich  interessant,  und  ärgerlich  ist  dann  nur 
zuweilen  für  manchen  braven  Kunst-Gärtner,  wenn  ihm 
trotz  aller  aufgewendeten  Liebesmühe  es  nicht  gelingen 
will,  solch  ein  eigenartig  knorrig  gekrümmtes  Reis  zu 
veredeln  und  er  seine  Thätigkeit  nach  dieser  Seite  in 
Resignation  einstellt.  « Schade,  es  wäre  wirklich  was 
daraus  zu  machen,  denn  der  Kern  ist  gut,  aber  die 
eigensinnige  Widerspänstigkeit  gegen  alle  Veredelungs- 
versuche unüberwindbar  i>.  Das  Einzige,  was  noch  helfen 
kann,  ist  Versetzung  in  anderes  Erdreich  und  Anwendung 


jener  Treibmittel,  denen  schon  gar  manche  Selbstständig- 
keit erlegen  ist,  materielle  Ueberfütterung.  Und  richtig, 
es  geht,  allerdings  nur  eine  Zeit  lang,  dann  ist  das  Reis 
veredelt,  und  damit  —  langweilig,  reizlos.  Scheffel  sagt 
in  seinem  Liede  von  der  Frau  Aventiure  so  etwas 
Aehnliches : 

Dürr  sind  des  regelrechten  Lebens  Kränze, 
Die  blaue  Blume  blüht  nur  im   Gedürn  ! 
Auf  und  hinaus !   Im  sturmdurchbrausten  Lenze 
Fahr'   ich  dahin  und  suche  meinen  Stern. 

Scheffel  war  eben  auch  nicht  immer  einer  von  den 
« Braven » ,  wenngleich  ihn  das  Schicksal  zum  Victor 
von  Scheffel  gemacht  hat.  Dafür  war  er  eben  ein  Dichter 
von  Gottes  Gnaden,  wenn  auch  heute  manch  Einer  ihm 
was  am  Zeuge  zu  flicken  sucht.  Aber  —  wo  soll 
das  eigentlich  hinaus?  Gedanken  über  parlamentarische 
Abnormitäten,  Frühlingsideen ,  Schwalbenzüge,  Malerei, 
Kunst-Gärtnerei  und  schliesslich  Scheffel  —  das  ist  doch, 
weiss  Gott,  für  eine  Plauderei  genug;  dabei  gehen  mir 
noch  viel  andere  Geschichten  durch  den  Kopf,  z.  B. 
der  Eisenbahn -Fahrplan  und  der  Gedanke,  wie  schnell 
ein  Courierzug  fahre ,  und  wie's  wäre ,  wenn  der 
z.  B. ,  mit  dem  ich  in  den  nächsten  Stunden  fahren 
möchte,  auf  einmal  Selbstständigkeitsgedanken  bekäme 
und  das  reguläre  Geleise  verliesse!  Vorerst  muss  ich 
selbst  noch  in's  richtige  Geleise  kommen  mit  meinen 
Bildern,  mit  dem  reizenden  Kowalski,  der  flott  und  lustig 
ist  wie  all'  die  Bilder  dieses  genialen  Künstlers,  dann  die 
stimmungsvolle,  prächtige  Landschaft  von  Fink,  deren 
ausserordentlich  kräftige  Farbenerscheinung  von  ganz 
eigenem  Reize  ist,  ferner  der  feingezeichnete,  wie  immer 
liebenswürdige  Jakobides,  Bisschop  's  «  Liebeswerbung  »  — 
Liebeswerbung,  da  fällt  mir  etwas  ein,  was  mich  eigentlich 
sehr  persönlich  angeht,  auch  ein  Bild,  ein  Frühlingsbild, 
ein  Stück  Zukunft,  vielleicht  ein  ganzes  Leben,  ein  Bild, 
das  nicht  so  ohne  Weiteres  mit  ein  paar  Seiten  Text 
abgemacht  ist. 

Nein,  Mirza  Schaffy,  nun  werde  vernünftig,  sonst 
haben  die  Leser  dieser  Zeilen  alles  Recht,  dich  einen 
unvernünftigen  Menschen  zu  nennen!  Also,  das  Herz  in 
beide  Fäuste  genommen  und  tapfer  dran. 

«  Schneckenpost »  von  E.  Unger,  München  —  Herrgott, 
schon  wieder  ein  Reise-Motiv!  Jetzt  werd'  ich  doch 
beinah'  ungeduldig,  denn  auch  meine  Fahrt  soll  über 
die  Berge  gehen  und  bin  ich  erst  einmal  fort  aus  der 
Stadt  —  dann  mag's  meinetwegen  Schneckenpost  sein, 
ich  zähl'  dann  weder  Tag  noch  Stunde.     Unger  ist  auch 
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diesmal  der  liebenswürdige  Künstler,  wie  er  in 
all'  den  ungezählten  Gnomenbildern  sich  zeigt, 
die  er  seiner  Lebtag  schon  geschaffen;  dass  er 
nicht  boshaft  ist,  beweist  er  dadurch,  dass  er 
seiner  Schneckenpost  einen  grossen  Pilz  auf- 
geladen hat.  Freilich  —  wenn  man  z.  B.  die 
hochaufgeschossene,  schwammige  Last  als  — 
nein,  es  dürfen  hier  keine  politischen  Witze  fallen 
und  am  allerwenigsten  darf  dem  Künstler  Etwas 
untergeschoben  werden,  woran  er  selbst  absolut 
nicht  gedacht  hat ;  das  bleibe  den  Deutern  übrig, 
die  aus  jedem  Bild  ganz  genau  Das  herauslesen, 
was  sie  sich  nach  ihrem  Schematismus  etwa 
denken;  was  an  dem  Unger 'sehen  Bilde  vielleicht 
ein  klein  wenig  auffällig  erscheint,  ist  das  Mangeln 
eines  Maasstabes  zwischen  Figürchen  und  Um- 
gebung, welch'  letztere  für  die  zwerghaften  Er- 
scheinungen ganz  gigantisch  wirken  müsste ;  da- 
für genügten  ein  paar  Grashalme,  eine  blühende 
Schierlingsstaude  oder  irgend  ein  Ding,  das  durch 
seine  Erscheinung  Gnomen,  Wagen,  Schnecken, 
kurz  den  ganzen  Zug,  der  sich  auf  dem  steinigen 
Terrain  dahinbewegt,  in's  Minimale  übersetzt. 
Sonst  ist  die  ganze  Arbeit,  so  wie  der  Künstler 
selbst ,  feinfühlig.  Schneller  im  Tempo  geht's 
auf  dem  ausserordentlich  lebendigen  Bilde  von 
A.  Kowalski-  Wierusz  in  München,  dessen  reizende 
ebenfalls  in  diesen  Heften  veröffentlichte  Com- 
position  mit  dem  kutschirenden  Mädel ,  dem 
küssenden  Burschen  und  den  feurig  ausgreifenden 
Pferden  wohl  Jeden  ausserordentlich  sympathisch  be- 
rührte, der  Münchens  erste  Jahres- Ausstellung  sah.  Dies- 
mal ist  die  Rosselenkerin,  die  auf  zweiräderigem  Wagen 
mit  davorgespanntem  Rösslein  fidel  in  die  Welt  hinein- 
haudert,  ohne  Gesellschaft,  begleitet  von  ein  paar  kläf- 
fenden Hunden.  Die  einfache  und  dabei  ausserordent- 
lich wahre  Anschauung,  das  Lebendige  der  Bewegung, 
die  sich  durch  Kowalskis  Bilder  ebenso  wie  durch  die 
Schöpfungen  vieler  seiner  Landsleute  zieht  (wir  erinnern 
vor  Allem  an  seinen  Lehrer  Josef  Brandt),  hängt  weder 
zusammen  mit  der  äussersten  Linken  der  modernen 
Malerei,  noch  klebt  sie  an  irgend  welchen  veralteten 
Anschauungen  fest;  sie  ist  durchaus  selbstständig  und 
dabei  gesund,  —  was  kann  man  von  einem  Bilde  mehr 
verlangen  ?  Nicht  minder  trifft  dasselbe  bei  dem  einfachen, 
aber  durch  seine  ausserordentlich  fein  empfundene,  reiz- 
volle Zeichnung  und  Modellirung   ausgezeichneten  Bilde 


Carl  Wultke.  Studie  aus  Corfu. 

von  Georg  Jakobides  (München)  zu.  Eine  Scene,  die  schon 
hundert  Mal  gemalt  wurde,  und  immer  wieder  einer 
neuen  Auffassung  fähig  ist.  Es  ist,  wenn  man  will,  ein 
Madonnenbild,  in's  Volksthümliche  übersetzt,  nur  dass 
hier  ein  wirklicher,  ächter  Bambino  sich  von  der  Mutter 
herzen  lässt,  während  man  doch  bei  vielen,  selbst  bei 
Bildern  grosser  Meister,  auch  manchmal  bei  Rafael,  des 
Eindruckes  sich  nicht  erwehren  kann ,  als  habe  das 
Christuskind  schon  in  allerfrühester  Entwickelungsperiode 
etwa  die  Würden,  wie  es  —  nun  z.  B.  in  China  der  Fall 
ist,  wo  der  neugeborene  Sprössling  des  kaiserlichen  Hauses 
alsbald  nach  seinem  Eintritt  in  die  Welt  Orden  und  Aemter 
besitzt,  um  die  er  sich  wahrscheinlich  weniger  kümmert, 
als  um  das  Amt,  das  die  Amme  zu  verrichten  hat. 
Schliesslich  ist  doch  auch  die  Madonna  in  allererster 
Linie  Mutter,  und  dieses  so  natürliche  Verhältniss  ist 
oft  schwach  betont ,  auch  zuweilen  ganz  bei  Seite  ge- 
lassen,   das  rein  Menschliche,    ich  meine  das  direct  der 
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Natur  Abgelauschte,  fehlt  darinnen ;  dafür  aber  lässt  sich, 
zumal  aus  vielen  der  älteren  Madonnenbilder,  ein  ganzer 
ästhetischer  Katechismus  ableiten,  alle  Regeln  der  Schön- 
heit, wie  sie  eigentlich  vorgeschrieben  sind,  daran 
zur  Evidenz,  nachweisen ;  damit  beschäftigen  sich  sogar 
ganz  gescheidte  Männer ;  ob's  etwas  nützt,  das  ist  wohl 
unentschieden,  den  schaffenden  Künslern  einmal  ganz 
gewiss  nichts;  es  ist  wohl  schwerlich  anzunehmen, 
dass  unser  griechischer  Künstler  sich  erst  irgendwo  eine 
paragraphirte  Inspiration  geholt  habe ,  ehe  er  sein 
frisches,  gesundes  und  wahres  Bild  der  «  Mutter  mit  dem 
Kinde »  schuf.  Was  daran  vor  Allem  ungemein  fein 
studirt  erscheint,  das  ist  die  bewegte  Form  des  Fleisches, 
jenes  eigenthümliche  reizvolle  Spiel  der  Gesichtsmuskeln, 


Carl  Wuttke.     Studie  aus  Corfu. 

die  nirgends  die  Bildung  gleichmässiger  Flächen  zulassen, 
sondern  eine  man  möchte  sagen  wellige  Erscheinung 
geben,  sowohl  an  der  Figur  der  Mutter  als  an  dem  ganz 
famos  durchgebildeten  Kopfe  des  Bambino.  Darin  be- 
steht ein  Hauptreiz  der  durchgebildeten  Form,  ein  Reiz,  der 
so  sehr  all  jenen  alten  Meistern  in  ihren  Schöpfungen  eigen 
ist,  die  ihr  Hauptaugenmerk  auf  das  Individualismen  der 
Erscheinung  legten,  jede  Form  in  ihrer  mannigfachen  Be- 
wegung charakteristisch  wiederzugeben  versuchten  und  da- 
mit oft  jene  unglaublich  lebendige  Wirkung  erreichten,  die 
manchen  Malern  des  Quattro-  und  Cinquecento  abgeht. 
Vergleicht  man  Portraits  von  Velasquez,  von  Rembrandt, 
von  van  Dyk  mit  Portraitstudien  der  grössten  italienischen 
Meister  (deutsche  wie  Dürer  und  Holbein  gingen  im 
treffenden  Nachbilden  der  Natur  entschieden  viel  weiter), 
so  wird  man  sich  des  Eindruckes  nicht  erwehren  können, 
dass  die  Schöpfungen  der  früheren  Zeit  vor  Allem  eine 
grosse  Auffassung  an  sich  tragen,  welche  leicht  geneigt 


war,  auch  das  Kleine  mit  einem  monumentalen  Zuge 
auszustatten,  während  die  Künstler,  von  denen  oben  nur 
ein  paar  der  hervorragendsten  Namen  angeführt  wurden, 
den  Menschen  mehr  in  seiner  persönlichen  Eigentüm- 
lichkeit wiederzugeben  sich  bestrebten.  Für  Jene ,  die 
sich  nur  mit  dem  Studium  der  Klassiker  befassen,  die 
Strenge  und  Grösse  der  Anschauung  als  die  alleinige 
Richtschnur  in  Dingen  der  Kunst  betrachten  und  diese 
völlig  vom  Leben,  was  uns  umgibt,  geschieden  wissen 
wollen,  für  diese  freilich  ist  Alles,  was  über  die  grossen 
Repräsentanten  des  Cinquecento  hinaus  geht ,  «  Verfall 
der  Kunst».  Ich  erinnere  mich  genau  eines  Vorjahren 
geführten  Gespräches  mit  einem  um  die  Kunstgeschichte 
hochverdienten  Mann.  Es  war  die  Rede  davon,  dass 
in  einer  deutschen  Kunstschule  holländische  Bilder  vor- 
handen, indessen  nicht  geordnet  seien,  vielmehr  da  und 
dort  in  den  einzelnen  Ateliers  hiengen  und  da  leicht  der 
Gefahr  der  Beschädigung  ausgesetzt  seien.  « Sind  es 
alte  Niederländer?»  (d.  h.  Bilder  aus  der  Zeit  Roger's 
van  der  Weyden),  frug  der  Gelehrte.  «Nein,»  lautete 
die  Antwort,  « lauter  frisch  gemalte  Sachen  aus  der  Zeit 
der  Ostade  und  Brouwerl » 

«Ah  so,  ach,  dann  ist  es  ja  gleichgültig,  ob  sie 
der  Welt  erhalten  bleiben  oder  nicht, »  bemerkte  der 
Forscher,  der  sein  Interesse  lediglich  den  mittelalter- 
lichen Meistern  zuwandte.  Ob  solche  Anschauung  ge- 
sund sei,  das  magjeder  nach  eigenem  Ermessen  beurtheilen, 
befruchtend  ist  sie  sicherlich  nicht.  Indessen  sind  aus- 
führende Künstler  und  Kunstforscher  von  jeher  verschie- 
dene Pfade  gewandelt  und  so  wird  es  wohl  auch  ferner- 
hin bleiben.  Dabei  mag  ein  Jeder  nach  eigener  Facon 
selig  werden.  Der  Grund,  weshalb  z.  B.  die  Werke  der 
deutschen  Renaissance  so  lange  völlig  unbeachtet  blieben, 
da  und  dort  sogar  mit  einer  gewissen  Missachtung  be- 
handelt wurden,  besteht  zum  guten  Theil  darin,  dass 
man  nur  für  gut  und  erhaltenswerth  befand,  was  nach 
dem  feststehenden  Canon  einer  verknöchert  systematischen 
Anschauung  über  den  ästhetischen  Werth  dieser  oder 
jener  Periode  beurtheilt  wurde.  Und  was  hat  denn  all 
das  nach  Norden  verpflanzte,  unter  ganz  anderen  Be- 
dingungen am  Ursprungsorte  Entstandene  für  wesent- 
liche Früchte  getragen?  Man  schaue  einmal  das  auf  die 
Profanarchitectur  übertragene  Hellenenthum,  was  in  der 
nordischen  Hauptstadt  so  lange  blühte,  genau  an!  Ist 
das  nicht  die  Verkörperung  eines  steifleinenen,  total 
unselbstständigen  Geschmackes ,  der  gänzlich  unfrei  in 
seinen  Aeusserungen  war?    Es  ist  gerade,  als  wenn  man 
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von  jedem  neuentstehenden  Theaterstück  verlangte,  dass 
es  Originalen  nachgebildet  werde,  die  an  sich  gross  und 
gewaltig,  wahrlich  nicht  dafür  geschaffen  waren ,  als 
Schablone  benutzt  zu  werden  und  in  die  Kunst  ein 
schliesslich  zum  bureaukratischen  Schematismus  herab- 
gesunkenes Skelett  als  Grundpfeiler  zu  setzen.  Gesetz 
und  Regel  halten  mit  der  Praxis  in  den  wenigsten  Fällen 
Schritt,  denn  diese  stellt  im  speciellen  Falle  immer  auch 
specielle  Forderungen.     Wer    diese  am  Besten   zu  lösen 


versteht,  den  nennt  man  genial,  sei  es  auf  welchem 
Gebiete  immer  die  Lösung  einer  Frage  vor  sich  gehe ; 
was  aber  am  Buchstaben  klebt,  das  bewährt  sich  auf 
die  Dauer  nie,  es  wird  trocken,  geistlos,  für  Kunst  und 
Leben  unfruchtbar  und  unbrauchbar  sein.  Ein  gut  Ge- 
schick möge  die  Kunst  auch  fernerhin  vor  dem  Receptir- 
wesen  der  ästhetischen  Geschmacksapotheker  bewahren. 
Erst  die  jüngste  Zeit  wieder  hat  gelehrt,  was  das 
Aufpfropfen  von  Elementen,  die  unserer  Zeit  nicht  gerade 
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in  allen  Dingen  entsprechen,  obwohl  sie  auf  unserem  Grund 
und  Boden  gewachsen  sind,  werth  sei.  Es  betrifft  dies 
jene  Richtung  des  Kunstgewerbes,  die  so  zu  sagen  ohne 
Berücksichtigung  der  Forderungen  unserer  Zeit  einfach  all 
Das  aufnahm,  was  ursprünglich  mit  ganz  anderen  Factoren 
einer  anderen  Zeit  zusammenhing.  Ich  meine  jenes  so- 
sogenannte stilvolle  Einrichten  der  Wohnungen,  denen 
ä  tout  prix  Holzvertäfelung  und  Buzenscheiben  zum  gleichen 
Eindrucke   verhelfen   sollten,    den    man    beim    Betreten 


wirklich  alter  Gelasse  empfindet,  an  denen  der  Schliff  der 
Zeit  auch  gar  Manches  beigetragen  hat.  Die  Mode  — 
etwas  Anderes  war  es  nicht,  denn  von  einer  nationalen 
Geschmacksrichtung  kann  dabei  nicht  die  Rede  sein  — 
war  rasch  vorüber,  einfach  weil  sie  eine  Treibhauspflanze 
gewesen  ist  und  nur  in  seltenen  Fällen  dem  entsprach, 
was  unser  Verlangen  heute  ist.  Alte  Möbel  und  Deco- 
rationsstücke —  älabonne  heure!  Die  stimmen  immer 
zusammen,  auch  wenn  sie  verschiedenen  Richtungen  an- 
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gehören.  Es  liegt  schon  im  Schnitt  der  Ornamente,  in 
der  Flächenbehandlung  etwas  ganz  Anderes  als  bei  den 
modernen  Imitationen ,  die  noch  obendrein  in  vielen 
Fällen  nicht  bequem  sind  und  vor  Allem  meist  nicht 
im  Verhältnisse  zur  räumlichen  Ausdehnung  unserer 
heutigen  Wohnräume  stehen.  Darin  hat  eben  jede  Zeit 
ihren  ganz  ausgesprochenen  Charakter  gehabt ,  der 
aus  ihrem  innersten  Wesen  entsprang ;  dies  mit  total 
anderen  Forderungen  verquicken  wollen,  ist  etwa  ver- 
gleichbar mit  dem  Versuch,  Wagen  einer  schmalspurigen 
Bahn  auf  einer  breitspurigen  laufen  zu  lassen  oder  um- 
gekehrt, es  klappt  eben  einfach  nicht.  Wer  übrigens 
sich  gerade  für  diese  Fragen  interessirt ,  dem  kann 
das  geistreiche  und  äusserst  liebenswürdige  Buch  von 
Cornelius  Gurlitt :  «  Die  Kunst  im  Hause  »  gar  nicht  genug 
empfohlen  werden !  Doch  —  zurück  zu  unseren  Bildern. 

«Verschiedene  Geschmäcke  » ,  betitelt  sich  die  Scene 
mit  den  zwei  Damen  und  dem  pfeifenschmauchenden 
Jüngling  von  Albert  Schröder  in  München,  der  mit  eben- 
soviel Vorliebe  als  Geschick  sich  mit  Costümbildern 
aus  dem  17.  Jahrhundert  befasst.  Der  Halbschatten, 
in  dem  sich  die  Gesichtszüge  der  drei  Figuren  in 
Folge  des  von  rückwärts  einfallenden  Lichtes  befinden, 
ist  in  der  Modellirung  vorzüglich  und  stimmt  in  der 
eleganten  Weise  der  Behandlung  vollständig  zu  den 
graziösen  Figuren,  deren  Geschmäcke,  wenigstens  so- 
weit es  die  beiden  weiblichen  Erscheinungen  angeht, 
wenn  auch  im  Gaumen  vielleicht  verschieden,  sicherlich 
doch  in  einem  anderen  Punkte  zusammen  laufen. 

Wesentlich  anders  in  Haltung  und  Malerei  ist  das 
reizende  Bisschop'sche  Bild,  das  eine  Zierde  des  hollän- 
dischen Saales  bei  der  ersten  Münchener  Jahres-Ausstel- 
lung  1889  bildete.  Der  Künstler  hat  Landsleute  dar- 
gestellt und  in  der  Lösung  seiner  Aufgabe  ebenso  die 
Bildwirkung  im  Auge  gehabt,  als  es  ihm  gleichzeitig 
um  die  vornehme  farbige  und  dabei  wahre  Erscheinung 
zu  thun  war.  Einfach  und  anspruchslos,  wie  die  ganze 
Scene,  so  ist  auch  die  Vortragsweise  des  Künstlers ;  das 
reizende  weibliche  Figürchen  von  ausserordentlicher  An- 
muth  in  der  Bewegung  nimmt  das  Hauptinteresse  in 
Anspruch,  und  sagt  offenbar  zu  dem  Liebhaber:  «Du 
sei  still,  ich  sitze  eben  Modell. »  Offenbar  ist  das 
äussere  Terrain  höherliegend  gedacht  als  der  Fussboden 
des  thonfliessbekleideten  Raumes,  sonst  zählte  der  Galan 
unter  die  abnorm  grossen  Menschen.  An  ihm  war 
dem  Künstler  offenbar  auch  nicht  gar  so  sehr  viel  ge- 
legen,   sonst  beschäftigt  sich  sein  Blick  wohl  mehr  mit 


Paul  Höcker.     Studie. 

den  Gesichtszügen  des  Mädchens,  als  mit  ihrer  Haube. 
Man  sieht  wohl  auch  zuweilen  dergleichen  Portrait- 
aufnahmen  in  photographischen  Ateliers,  aber  item  — 
es  ist  halt  eine  Liebesscene  und  da  sind  die  Leutchen 
manchmal  etwas  anders  als  sonst. 

Paul  H'öcker's  beide  Skizzen,  die  spielenden  Kinder 
und  der  lachende  Männerkopf  zeigen,  was  man  an 
dem  Künstler  gewohnt  ist,  ebenso  zierliche  Auffassung 
des  einen,  wie  treffende  Charakteristik  des  andern  Sujets. 

Nicht  minder  gilt  das  Nämliche  von  den  einzelnen 
Figurenstudien  von  C.  Röchling  in  Berlin.  Sie  sind  alle 
auf  seinem  Bilde  « Die  Erstürmung  des  Gaisbergschlöss- 
chens »  (Galerie  zu  Breslau)  verwendet.  Röchling  bekennt 
sich  auf  diesem  Bilde  durchaus  zu  den  gesunden  Plein-air- 
Malern,  denn  die  ganze  farbige  Erscheinung  hat  jenen 
grau  schillernden  Ton,  den  volles  Tageslicht  hervorbringt 
und  der  wesentlich  anders  aussieht,  als  die  in  den  Lichtern 
scharfe,  in  den  Schatten  aber  meist  schwarze  und  nicht 
immer  klare  Nordlichtbeleuchtung.  Dabei  hat  das  Ganze 
etwas  von  einer  im  Moment  erfassten  Scene ,  es  wirkt 
nichts  weniger  als  wie  componirt. 
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Fein,  stimmungsvoll  und  in  der  Anlage  breit 
gehalten,  ist  A.  Fink's  (München)  Landschafts- 
bild, irgend  ein  Winkel  an  einem  oberbayerischen 
See,  wobei  der  Name  der  Oertlichkeit  rein  gar 
nichts  zur  Sache  thut.    Auf  dem  Ganzen 
liegt  voller  nachmittägiger  Sonnenschein, 
dessen  Wirkung  beim  Original  sich  ganz 
besonders    in    der    Luft  geltend    macht 
in  den  schweren  Wolkenballen,   die  über 
dem  Kamm  des   Ge- 
V'  t^ifeTjf  birges    lagern,    kaum 

bewegt  von  einem  Luft- 
zuge. Das  Motiv  ist 
so  einfach,  als  man 
sich  nur  etwas  denken  kann  und  dabei 
ist  es  dennoch  räumlich  gross  und  sagt 
mehr  als  manches  Landschaftsbild,  auf 
dem  alle  Register  losgelassen  sind.  Ein 
stiller  Winkel,  ein  klarer  Wasserspiegel 
mit  ein  paar  Bäumen,  hinten  mächtige 
Wolkenballen  über  den  blauenden  Höhen- 
zügen ,  das  genügt  vollauf  um  genug  zu 
sagen.  Es  macht  dabei  den  Eindruck,  als 
hätte  der  Künstler  weder  da  noch  dort 
an  den  Linien  und  Formen  gedreht  und 
gewendet,  es  muss  vielmehr  so  gewesen  sein. 
Solch  anspruchslose  Dinge  aber  interessant 
zu  gestalten ,  das  ist  weit  schwerer  als  mit  der  An- 
wendung von  hunderterlei  Hülfsmitteln  und  Kniffen  ein 
Ding  zurechtzustutzen. 

In  die  Regionen  des  jonischen  Meeres  führen  dann 
schliesslich    die  Zeichnungen   von 


C.  Röchling.     Studie. 


C.  Röchling.     Studie. 

schattenspendender  Bäume  die  Weiber  sieht,  wenn 
sie  zum  kuppelüberwölbten  Brunnen  gehen ,  Wasser 
zu  schöpfen,  dem  mag  wohl  die  Erinnerung  an  die 
hydriatragenden  hellenischen    Gestalten   auftauchen,  wie 

sie     auf    Vasen- 


Carl  Wuttke  (München). 
Poesie  eigener  Art  liegt 
jenen  Gestaden,  um 
welche  die  classische 
Sage  webt.  Gross- 
artig und  zugleich 
weich  in  den  Linien 
ist  die  Erscheinung 
der  Landschaft,  die 

aus     den    blauen 
Wogen  emportaucht,  jenseits  deren 
die   beschneiten   Gipfel    der   alba- 
nesischen     Gebirgszüge     herüber- 
leuchten ;  wer  dort  unter  den  weitastigen  Wipfeln    c.  Röchlin, 


Studie. 


bildern    zu  sehen 
sind,    und    er  ge- 
denkt der  « lilien- 
armigen      Nausi- 
kaa  » ,  wie  sie  mit 
ihren      Gespielin- 
nen dem  Ufer  des 
Meeres  zuwandelt. 
Und  wo  es  nicht 
die    Helden    Homers    sind,    deren    Gedächtniss 
diese  Küsten  wachrufen,    da  taucht  ein  anderes 
gewaltiges    Bild   der  Erinnerung  auf:    die   welt- 
beherrschende Lagunen-Republik.    Keine  Stadt, 
kein    Festungsthurm ,      der    den    Hafeneingang 
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bewacht  längs  der  ganzen  Adria  bis  hinab  zu  den  Ge- 
staden von  Hellas,  entbehrt  des  Löwen  von  San  Marco ; 
mehr  noch  als  diese  steinernen,  zerbröckelnden  Hoheits- 
zeichen einer  vergangenen  Zeit  sprechen  die  Palazzi,  die 
Kirchen,  die  Villen  von  einem  Geschlechte,  dessen 
Galeeren  das  Mittelmeer  beherrschten.  Da  und  dort 
finden  sich  auch  noch  verwischte  Zeichen  aus  den  Tagen, 
da  hier  der  Halbmond  herrschte,  und  was  schliesslich 
die  letzten  Fremden  anlangt ,  deren  Flagge  von  den 
Forts   wehte,  die  Engländer  nämlich,  so  haben  sie  vor 


Allem  eins  hinterlassen:  die  Höhe  englischer  Hötel- 
rechnungen  und  einen  gewissen  Ordnungsgeist,  der  sonst 
in  jenen  Gegenden  nicht  gerade  gang  und  gäbe  Gewohn- 
heit ist.  —  Wuttke's  Zeichnungen  sind  frisch  empfunden 
und  von  grossem  malerischem  Reize. 

Doch  nun  ein  Punctum,  das  Ränzel  gepackt  und 
hinaus  in  die  blühende ,  duftende  Frühlingswelt !  Es 
gilt  mir,  die  schönste  Reise,  die  man  im  Leben  thun 
mag,  anzutreten  —  die  erste,  die  man  an  der  Seite 
eines  geliebten  Weibes  macht,   und  drum  Addiol 

H.  E.  von  Berlepsch, 


DIE  MODERNE  KUNST  IN  ITALIEN. 


Geehrter  Herr  Redacteur ! 

Sie  wünschen  eine  Plauderei  über  die  moderne  Kunst 
Italiens  von  mir  zu  erhalten.  Hm,  hm  —  es  ist  ein 
heikles  Thema.  Freilich  ist  Italien,  wie'jeder  weiss,  das 
eigentliche  Land  der  Kunst,  und  wir  Alle  schwärmen 
für  dieses  Land;  es  ist  das  Ziel  unserer  Träume,  und 
jeder  Künstler,  jeder  geistig  Arbeitende  hält  es  im  Inter- 
esse seiner  Bildung  für  geboten,  dieses  herrliche  Land 
kennen  zu  lernen.  Wir  Forestiere  (Waldmenschen),  wie 
die  Italiener  uns  in  stolzer  Verachtung  unserer  im  Ver- 
hältniss  zu  der  ihren  noch  neuen  Cultur  zu  nennen  pflegen, 
wir  meinen  mit  der  Kunst,  die  wir  hier  studiren  und 
bewundern  wollen,  indessen  nur  die  Kunst  der  Alten. 
Um  die  neuere  Kunst  bekümmern  wir  uns  hier  nicht; 
wir  fragen  nicht,  ob  eine  solche  existirt  und  halten  es 
nicht  der  Mühe  werth,  ihre  Erzeugnisse  anzusehen.  Unser 
Interesse  hört  bei  den  «cinque  centisti»  auf;  für  die 
Künstler  der  späteren  Zeit  haben  wir  kaum  einen  Blick, 
und  was  unser  Jahrhundert  betrifft,  so  ist  es  in  künst- 
lerischer Beziehung  für  den  Touristen  in  Italien  einfach 
nicht  vorhanden.  Er  ist  ohne  Weiteres  überzeugt,  dass 
etwas ,  wie  eine  « heutige  italienische  Kunst »  nicht 
existire  und  lässt  sich  nicht  einmal  herbei,  nach  Gründen 
für  seine  Meinung  zu  forschen.  Hat  der  Tourist  nun  so 
ganz  Unrecht?  Nein  und  Ja.  Es  gibt  allerdings  eine 
moderne  Kunst  in  Italien,  aber  sie  zeigt  sich  in  keiner 
Hinsicht  ihrer  berühmten  Vergangenheit  würdig,  sie 
erscheint  sogar  so  wenig  mit  der  Kunst  von  damals  ver- 
wandt, dass  sich  nicht  einmal  eine  Entwicklung  aus  dieser 


nachweisen  lässt.  Je  länger  einem  einsichtsvollen  Be- 
obachter im  Lande  selbst  Gelegenheit  zum  Vergleichen 
gegeben  ist,  desto  mehr  wird  ihm  offenbar  werden,  welcher 
Gegensatz  zwischen  der  schöpferischen  Kraft  der  grossen 
künstlerischen  Epoche  und  dem  trivialen  oder  faden  Geist 
der  heutigen  Kunst  Italiens  herrscht.  Es  ist  eine  selt- 
same Erscheinung ,  dass  ein  Volk ,  welches  noch  vor 
300  Jahren  den  besten  Geschmack  der  Welt  hatte,  jetzt 
den  schlechtesten  bekundet,  dass  bei  einem  Volke,  welches 
die  edelsten  Kunstwerke  erzeugt  hat,  die  seit  den  Tagen 
des  griechischen  Alterthums  geschaffen  worden,  nur  noch 
das  Bestreben  hervortritt,  hässliche  und  zugleich  nichtige 
Gegenstände  nachzubilden,  und  dass  die  Abkömmlinge 
einer  Race,  der  Michelangelo,  Rafael  und  Leonardo  da 
Vinci  entstammten,  keinen  höheren  Zweck  verfolgen, 
als  Genrebilder  dritten  Ranges  und  leicht  verkäufliche 
Statuetten  zu  liefern.  Wir  stehen  hier  wahrlich  vor 
einem  schwer  zu  lösenden  Problem.  Freilich  gelangt 
die  Blume  der  Kunst  in  unseren  Tagen  überall  nicht 
mehr  zur  üppigsten  Entfaltung,  aber  nirgends  fristet  sie 
ein  kümmerlicheres  Dasein,  als  im  Schatten  der  unsterb- 
lichen Denkmäler  der  alten  italienischen  Kunst.  Wenn 
wir  unseren  Fuss  in  die  Kirchen  setzen,  finden  wir  dicht 
neben  den  erhabensten  Kunstschöpfungen  alle  möglichen 
Erzeugnisse  eines  schlechten  Geschmacks  —  Blumen, 
aus  Papier  oder  Blech  fabricirt,  Oeldruckbilder,  Vorhänge 
in  bunten,  schreienden  Farben.  Sobald  wir  die  Häuser 
betreten,  haben  wir  die  gleichen  Geschmacklosigkeiten 
vor    Augen.     Was    die    Theater    und    Cafe 's    an    Aus- 
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schmückung  bieten,  ist  von  der  untergeordnetsten  und 
billigsten  Art ,  und  Allem ,  was  für  Kunst  gelten  soll, 
haftet  eine  unglaubliche  Frivolität  an.  So  werden  wir 
von  einer  modernen  Geschmacksverrohung,  die  ihre 
abscheulichen  Blüthen  angesichts  der  Zeichen  einer 
grossen  künstlerischen  Vergangenheit  treibt,  auf  Schritt 
und  Tritt  bis  in's  Innerste  verletzt.  Der  Zwiespalt 
zwischen  der  alten  Kunst  Italiens  und  der  neuen  drängt 
sich  uns  stündlich ,  ja  sogar  in  jeder  Minute,  unabweis- 
bar auf. 

Und  aus  welchen  Ursachen  ist  dieser  Zustand  her- 
vorgegangen ?  In  hohem  Maasse  ist  derselbe  unstreitig  der 
Bedrückung  durch  eigene  und  fremde  Herrscher  zu- 
zuschreiben, unter  der  Italien  lange  und  schwer  gelitten 
hat.  Die  Päpste,  Oesterreich  und  die  Bourbonen  haben 
abwechselnd  und  mit  einander  dieses  schöne  Land,  seine 
Lebenskraft,  seinen  Geist  und  selbst  seine  Seele  in  er- 
stickenden Banden  gehalten  und  es  geknechtet,  bis  auf 
diese  erste  Ursache  seines  künstlerischen  Niederganges 
die  zweite  folgen  musste  —  die  Armuth,  welche  in 
Italien  herrscht.  In  der  alten  Zeit  gab  es  hier  grosse, 
reiche  und  mächtige  Kunstfreunde,  die  Mediceer  und 
andere  Mäcene.  Heutzutage  kauft  ausser  dem  König 
kein  Italiener  mehr  Gemälde.  «Wenn  ein  vornehmer 
Italiener  meine  Galerie  betritt»,  sagte  mir  neulich  ein 
grosser  Kunsthändler,  « so  weiss  ich  sofort,  dass  er  nicht 
etwa  kommt,  um  ein  Bild  zu  kaufen,  sondern  um  eins 
zu  verkaufen.  Er  hat  es  in  einer  Lotterie  gewonnen, 
oder  geerbt,  und  will  es  zu  Gelde  machen.  Selbst  wenn 
er  reich  ist ,  liegt  ihm  nichts  daran ,  Gemälde  zu  be- 
sitzen. Er  gibt  lieber  Geld  für  Pferde ,  Pomp  und 
Weiber  aus.  Cosa  vuole  »  ;  hier  zuckte  der  Mann  in  echt 
italienischer  Manier  die  Achseln.  Seine  Kunden,  fügte 
er  dann  noch  hinzu,  seien  nur  Fremde  —  grossentheils 
Engländer  und  mehr  noch  Amerikaner,  und  er  sowohl, 
wie  die  Künstler  müssten  dem  Geschmack  dieser  Käufer 
Rechnung  tragen,  die  keineswegs  immer  der  geistigen 
Elite  ihrer  Nation  angehörten. 

Und  hier  eben  ist  der  wunde  Punkt,  auf  den  wir 
hinweisen  müssen.  In  Italien  war  die  Kunst,  so  lange 
sie  noch  wirkliche  Lebenskraft  besass,  spontan,  schaffens- 
froh, unabhängig.  Sie  wollte  nichts  weiter,  als  sich  selbst 
genügen,  zu  eigener  Freude  gedeihen  und  wirken,  und 
was  sie  schuf,  behielt  sie  im  Lande.  Das  moderne 
Italien  dahingegen  will  seine  Kunsterzeugnisse  nicht  be- 
halten,   in   erster   Linie   wird    für    den  Verkauf  gemalt. 


Darum   liegt   zwischen  dem  Sonst   und  Jetzt  eine  Kluft, 
so  tief  wie  der  Avernus. 

Telemaco  Signovini,  der  Florentiner  Künstler,  der 
sich  von  allen  modernen  toscanischen  Malern  die  höchste 
künstlerische  Gewissensreinheit  bewahrt  hat,  sagte  mir 
noch  vor  wenigen  Tagen :  « Der  Grund  unseres  künst- 
lerischen Rückganges  ist  der,  dass  die  Kunstwerke  bei 
uns  danach  geschätzt  werden,  ob  sie  sich  gut  verkaufen. 
Wer  die  meisten  Bilder  absetzt,  gilt  als  der  grösste 
Künstler,  und  nicht  nur  in  den  Augen  des  Publikums 
und  bei  den  Händlern ,  sondern  leider  auch  bei  der 
Academie,  die  sich  von  dem  pecuniären  Erfolg  impo- 
niren  lässt. » 

Sind  denn  nicht  einmal  zehn  Gerechte,  die  sogar 
Sodom  und  Gomorrha  vor  dem  Untergange  gerettet 
haben  würden,  unter  den  lebenden  Künstlern  Italiens 
zu  finden  ?  So  höre  ich  Sie  fragen,  nachdem  Sie  meine 
trostlosen  Aeusserungen  gelesen  haben.  O  ja,  doch  sie 
verschwinden  fast  unter  der  Masse  Derer,  welche  mit 
ihren  flotten ,  geschickten ,  spiessbürgerlichen  Kunst- 
producten  den  Markt  wahrhaft  überschwemmen.  Am 
schlimmsten  von  Allem  ist  aber  noch  der  Umstand,  dass 
in  Italien  jetzt  keine  eigentliche  Schule,  weder  in  der 
Malerei,  noch  in  der  Plastik  existirt.  Auch  dies  ist  ohne 
Zweifel  eine  Folge  der  Fremdherrschaft.  E  i  n  Künstler 
lässt  sich  von  diesen  Grundsätzen  leiten,  ein  anderer 
folgt  einer  ganz  anderen  Richtung ;  dieser  ist  verliebt  in 
Alles,  was  vor  Rafael  gemalt,  jener  schwört  auf  die 
Venezianer,  und  so  weiter,  und  so  weiter.  Diese  Er- 
scheinung ist  eben  bei  einer  Kunst  natürlich,  die  früher 
geboren  war,  als  die  Nation;  die  heutige  italienische 
Kunst  zeigt  sich  als  Product  einer  Nation,  die  noch  in 
der  Entwicklung  begriffen  ist  und  nur  sich  selbst  lebt ; 
die  von  den  grossen  Errungenschaften  des  geistigen 
Lebens  in  Europa  wenig  profitirt  und  noch  weniger  an 
denselben  theilnimmt.  Langsam,  sehr  langsam  wird  hier 
Licht  in  das  Dunkel  dringen.  Eine  nationale  Schule 
gibt  es  noch  nicht,  und  wer  weiss,  ob  eine  solche  jemals 
kommen  wird.  In  Italien  ist  stets  der  Particularismus 
zu  Hause  gewesen,  er  hat  von  jeher  trennend  zwischen 
Republik  und  Republik  gestanden,  eine  Stadt  von  der 
anderen,  ja,  selbst  Familie  von  Familie  gesondert.  Drei 
grosse  Mittelpunkte  des  künstlerischen  Lebens  haben  sich 
jedoch  gebildet  —  Mailand,  Florenz  und  Neapel.  All- 
mählich, wenn  Italien  mehr  zu  Wohlstand  gelangt,  wird 
sich  auch  seine  Kunst  heben  und  ausserhalb  des  Landes 
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Anerkennung  erwerben.  Und  in  der  That  sind  bei  der 
jüngeren  Künstlerschaft  schon  die  Anfänge  eines  solchen 
Strebens  zu  bemerken. 

Innerhalb  des  Raumes  eines  einzigen  Briefes  kann 
ich  unmöglich  das  Kunstleben  aller  drei  genannten 
Städte  besprechen.  Lassen  Sie  mich  also  von  dem, 
welches  mir  am  nächsten  liegt,  berichten  —  vom  floren- 
tinischen.  Und  selbst  hier  werde  ich  im  besten  Fall 
nur  einen  Ueberblick  aus  der  Vogelperspective  geben 
können. 

Hier  in  Toscana,  wo  wir  von  den  schönsten 
Erinnerungen  an  die  künstlerische  Vergangenheit  Italiens 
umgeben  sind,  wo  wir  die  grössten  Meisterwerke  der 
Quattrocentisti  beständig  vor  Augen  haben,  Giotto's 
Campanile,  die  Paläste  Vecchio,  Pitti  und  den  der 
Uffizien;  wo  überdies  die  Umgegend  die  herrlichsten 
Naturschönheiten  bietet:  hier  sollte  sich  doch  wohl  ein 
edles,  alles  Kleinliche  und  Kindische  verachtendes  Kunst- 
streben offenbaren.  Gerade  das  Gegentheil  ist  der  Fall. 
Nirgends  in  Italien  zeigt  sich  die  moderne  Kunst  nichtiger 
und  kleiner,  nirgends  mehr  von  einem  rein  studienhaften 
academischen  Charakter,  und  selbst  historische  Inspira- 
tionen reichen  hier  nicht  über  den  heimathlichen  Kirch - 
thurm  hinaus.  Wenn  überhaupt  historische  Gegenstände 
gewählt  werden,  so  sind  es  doch  mehr  solche  von  einem 
municipalen  Interesse,  als  von  einem  kosmopolitischen. 
Es  würde  mich  zu  weit  führen,  die  Gründe  dieses 
Factums  zu  untersuchen;  nur  so  viel,  dass  es  zumeist 
auf  der  Exclusivität  beruhen  mag,  die  einen  hervor- 
stechenden Charakterzug  der  Florentiner  bildet  und  sie 
hochmüthig  auf  Alle  herabblicken  lässt,  welche  nicht 
das  Glück  haben,  im  Schatten  der  Domkuppel  Bru- 
nelleschVs  geboren  zu  sein.  Nicht  nur  den  Ausländern, 
auch  den  eigenen  Landsleuten,  gilt  dieser  Hochmuth 
der  Florentiner.  Für  sie  ist  Florenz  die  Welt.  Dieser 
Zug  in  ihrem  Charakter  ist  schon  in  Dante' 's  unsterb- 
licher Dichtung  bemerkbar.  Noch  heute  ist  derselbe 
überall  in  der  Stadt  wahrzunehmen,  auf  der  Strasse,  in 
Gesellschaft  —  für  Jeden,  der  mit  Florentinern  im  Ver- 
kehr steht. 

Doch  ich  wollte  ja  nur  von  der  Kunst  und  ihren 
Jüngern  sprechen.  Um  nicht  noch  weiter  von  meinem 
Thema  abzuschweifen,  wende  ich  mich  jetzt  den  her- 
vorragendsten Malern  zu.  Ich  schicke  vorauf,  dass  ich 
heute  nur  von  der  Malerei  berichten  werde.  Vielleicht 
gestatten  Sie  mir  freundlichst,   ein  anderes  Mal  von  der 


Bildhauerkunst  zu  sprechen.  Zuvörderst  einige  Worte 
über  Einen  der  Senioren,  Einen  von  jener  alten  Schule, 
deren  Streben  noch  auf  die  Malerei  im  grossen  Stil 
gerichtet  war.  Obwohl  zu  den  künstlerischen  Traditionen 
Italiens  gehörend,  ist  dieser  Stil  doch  bei  den  italienischen 
Künstlern  täglich  mehr  und  mehr  in  Abnahme  begriffen. 
Die  neuen  Künstler  gefallen  sich  darin,  grosse  Entwürfe 
auf  die  Genremalerei  zu  übertragen  —  ein  Verfahren, 
das  auch  von  den  modernen  französischen  Malern  geübt 
wird,  dessen  ästhetische  Berechtigung  mir  jedoch  min- 
destens zweifelhaft  erscheint.  Kleine  Ideen  oder  unbe- 
deutende Vorgänge  auf  grosser  Fläche  darzustellen,  er- 
scheint mir  gleich  einer  Verzerrung  der  Proportionen. 
Dies  mag  jedoch  nur  eine  persönliche  Ansicht  sein. 
Jedenfalls  wurde  durch  Maestro  Ciseri,  der  unter  den 
lebenden  Florentiner  Malern  wohl  der  älteste  ist,  noch 
jene  Schule  vertreten,  die  der  religiösen  Malerei  huldigte, 
von  welcher  sich  die  modernen  Künstler  abgewandt 
haben,  oder  die  sie  doch  nur  noch  in  einer  so  gänzlich 
veränderten  Auffassung  üben,  dass  sie  biblische  Genre- 
bilder malen  und  keine  weihevollen,  ernsten  Schöpfungen 
von  religiösem  Geist,  die  zur  Frömmigkeit  und  Andacht 
stimmen.  Ciseri's  Meisterwerk  ist  die  «  Heilige  Felicita 
mit  ihren  sieben  Söhnen»,  den  Märtyrern;  ein  grosses 
Altarblatt,  gemalt  für  die  Kirche,  die  ihren  Namen 
trägt,  gegenüber  Ponte  Vecchio,  jener  allen  Besuchern 
von  Florenz  so  wohlbekannten  alterthümlichen  Brücke. 
An  hellen  Tagen  ist  die  Schönheit  dieses  Altarbildes, 
trotzdem  es  durch  den  Qualm  von  Kerzen  und  Weih- 
rauchfässern geschwärzt  ist,  sehr  wohl  zu  erkennen. 
Das  vortreffliche  Gemälde  zeigt  ganz  den  Stil  der  alten 
toscanischen  Maler.  Der  Künstler,  welcher  jetzt  im 
Greisenalter  steht  und  nicht  mehr  arbeitet,  war  auch 
Portraitmaler,  und  sein  eigenes,  kraftvoll  gezeichnetes, 
ausdrucksvolles  Bildniss  befindet  sich  in  der  Sammlung 
von  Selbstportraits  in  der  Galerie  der  Uffizien.  Er  hatte 
auch  einmal  ein  Schüler-Atelier,  und  die  meisten  der 
besten  Künstler  in  Florenz  haben  zeitweilig  unter  seiner 
Leitung  gemalt.  Einer  seiner  hervorragendsten  Eleven 
unter  den  jüngeren  Malern  ist  der  ebenfalls  auf  dem 
Gebiet  der  religiösen  Malerei  thätige  Giacomo  Martinetti, 
dem  mehrere  Aufträge  vom  Capuzinerkloster  in  Jerusalem 
ertheilt  worden  sind.  Er  ist  indessen  vom  Geist  des 
Modernen  nicht  unberührt  geblieben.  Seinen  Bildern 
fehlt  der  Ausdruck  jenes  tiefen  religiösen  Gefühls,  das 
die  älteren  Meister  charakterisirte.     Es  liegt  ein  gewisser 
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maskeradenhafter  Zug  in  seinen  Schöpfungen ,  etwas 
Aeusserliches.  Das  Werk,  welches  er  augenblicklich 
noch  in  seinem  Atelier  hat,  ist  eine  Darstellung  des 
Abendmahls  Christi.  Die  Apostel  sind  hier  wie  Araber 
in  der  Wüste  in  festlichem  Aufputz  mit  gestreiften 
algerischen  Blousen  bekleidet.  Die  Christusgestalt  ist  von 
dem  herkömmlichen  Typus,  und  in  der  conventionellen 
roth  und  blauen  Tracht  dargestellt.  Dieser  Künstler 
ist  in  Algerien  gewesen  und  hat  vielfach  algerische 
Gegenstände  nach  seinen  im  Lande  selbst  gesammelten 
Studien  gemalt.  In  der  letzten  Zeit  jedoch  konnte  er 
gar  nicht  arbeiten,  weil  er  beständig  an  den  Augen 
leidet. 

Von  der  conventioneilen  Schule,  den  Atelierstudien 
ergeben,  unbekümmert  um  die  neuen  Ideen  der  Plein-air- 
Malerei,  ist  auch  Arnos  Cassioli,  den  Touristen  aus  seinem 
grossen  Bilde  in  der  Galerie  für  moderne  Malereien  im 
Kunstacademiegebäude  in  Florenz  bekannt.  Es  ist  eine 
Darstellung  der  «  Schlacht  von  Legnano  »,  bei  welcher  die 
lombardischen  Städte  Friedrich  Barbarossa  besiegt  haben. 
Das  Gemälde  ist  voller  Leben,  von  grosser  Correctheit 
in  der  Zeichnung  und  historischer  Treue.  Ueberhaupt 
bildet  die  Correctheit  seine  starke  Seite.  Seine  Farben- 
gebung  ist  warm,  seine  Malweise  sauber  und  sorgfältig. 
Indessen,  trotz  der  fleissigen  Ausführung,  trotz  aller 
archäologischen  Gründlichkeit  ist  der  Eindruck  seiner 
Bilder  kein  recht  lebendiger,  man  spürt  eben  das  Studium. 
Er  hätte  vielleicht  ein  grosser  Maler  werden  können, 
doch  ist  ihm  nicht  die  geringste  Vergünstigung  oder 
Unterstützung  Seitens  der  Regierung  bei  seinen  histo- 
rischen Arbeiten  zu  Theil  geworden.  So  hat  er  denn, 
vollständig  entmuthigt,  diese  Bestrebungen  aufgegeben, 
nur  noch  kleine,  leicht  verkäufliche  Bilder  gemalt  und 
eine  Malerschule ,  hauptsächlich  für  junge  Damen,  er- 
öffnet ,  die  sich  ernstlich  oder  zum  Vergnügen  in  der 
Kunst  üben  wollen.  Sein  Atelier  ist  stets  von  einer 
grossen  Schaar  Schülerinnen,  besonders  Engländerinnen 
und  Amerikanerinnen,  besucht,  denn  Cassioli 's  gesell- 
schaftliche Stellung  und  seine  Jahre  tragen  dazu  bei,  ihn 
als  Lehrer  wünschenswerth  zu  machen,  umsomehr,  als 
es  nicht  leicht  ist,  italienische  Maler  zu  finden,  zu  denen 
Eltern  ihre  Töchter  schicken  können.  Auf  diese  Weise 
hat  er  seinen  Lebensunterhalt  gefunden ,  für  seinen 
Künstlerruhm  that  er  aber  nichts  mehr.  Doch  vor 
einigen  Wochen  hat  er  zum  Erstaunen  von  Florenz  und 
zur  tiefsten  Bestürzung  seiner  jungen  Schülerinnen  erklärt, 


dass  er  genug  erworben,  um  eine  Weile  ohne  Lehr- 
tätigkeit mit  seiner  Familie  leben  zu  können,  und  er 
sich  entschlossen  habe,  wieder  einmal  ein  grosses  Bild 
zu  malen. 

Ein  Maler  ersten  Ranges ,  der  jedoch  zu  jenen 
Historienmalern  zählt,  denen  ich  den  Vorwurf  mache, 
dass  sie  lieber  municipale  Ereignisse  als  Scenen  von 
weltgeschichtlichem  Interesse  malen,  ist  Ste/atw  Ussi. 
Er  hat  sich  seinen  Namen  durch  ein  Gemälde  erworben, 
das  einen  rein  localen  Charakter  hat,  denn  es  stellt  die 
«Vertreibung  des  Herzogs  von  Athen  aus  Florenz  »  dar, 
eine  Begebenheit,  die  nur  speciell  den  Kennern  der 
Florentiner  Geschichte  bekannt  sein  dürfte.  Dieses  Werk 
ist  von  grosser  Bedeutung  insofern,  als  sich  der  Künstler 
in  der  Behandlung  seines  Gegenstandes  von  den  tradi- 
tionellen academischen  Anschauungen  frei  gemacht  hat, 
was  zuerst  grossen  Widerspruch ,  dann  aber  viel  Nach- 
ahmung fand.  Das  Bild  zeugt  von  sorgfältigem  Studium, 
eleganter  Pinselführung  und  Correctheit,  aber  das  Colorit 
ist  schwerfällig  und  eintönig,  es  fehlt  an  Luft  und  Raum, 
andern,  was  die  Italiener  «  Slancio  »  nennen.  Ein  zweites 
grosses  Gemälde  von  ihm  ist  der  «Aufbruch  der  Teppich- 
karawane » ,  die  von  Kairo  nach  Mekka  abgehende  Kara- 
wane darstellend.  Es  wurde  im  Auftrage  des  Khedive 
Ismail  nach  eigens  am  Ort  gemachten  Studien  gemalt; 
ein  schönes  Bild ,  das  manchem  Ihrer  Leser  erinnerlich 
sein  mag,  da  es  1873  in  Wien  ausgestellt  war  und  dort 
lobend  besprochen  wurde.  Dieses  Werk  Ussi's  ist  nach 
Egypten  gegangen ,  also  für  Italien  verloren  und  von 
keinem  Einfluss.  Darauf  malte  er  für  einen  Herrn  in  der 
Lombardei  ein  umfangreiches  und  sehr  schönes  Bild,  die 
Scene  aus  « Vita  nuova »  ,  wo  Dante  Beatrice  begrüsst, 
und  die  Frauen  ihn  auslachen  —  diese  Scene,  welche 
der  Dichter  so  freimüthig  erzählt.  Der  Maler  hat  bei 
der  Ausführung  dieses  Werkes  einen  Hauptfehler  seiner 
Manier  zu  überwinden  gesucht,  den  Mangel  an  atmo- 
sphärischer Beleuchtung,  und  zu  diesem  Zweck  viele 
Studien  im  Freien  gemacht,  denn  die  Lehren  der  «  Plein-air >- 
Schule  fanden  damals  schon  Eingang  in  Italien.  Leider 
haben  diese  Studien  seine  Augen  so  angegriffen,  dass 
er  seitdem  noch  immer  daran  leidet.  Die  italienische 
Sonne,  besonders  in  der  Umgegend  von  Florenz,  leuchtet 
fast  zu  stark  für  Arbeiten  im  Freien.  Ussi  hat  in  seinem 
Atelier  eine  Menge  Skizzen  und  Entwürfe,  von  denen 
einige  grosses  Genie  bekunden.  Er  zeigte  mir  vor  langer 
Zeit    verschiedene    Farbenskizzen .     die    ausserordentlich 
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schön  waren.     Es  ist  nur  bedauerlich,    dass  er,   wie  so 
viele  seiner  Landsleute,  sehr  zur  Trägheit  neigt  und  zum 
Arbeiten  stets   erst  eines  starken  Beweggrundes  bedarf. 
Da  er  keine  Kinder  hat  und  nicht  durch  Protection  vom 
Hofe   ermuthigt   wird  —  woran  wohl    zum   Theil   seine 
republikanische  Gesinnung  schuld  ist  —  beschränkt  sich 
seine  Thätigkeit   auf  einige  hie   und  da  zu  seinem  Ver- 
gnügen aufgenommene  Skizzen.    Er  lehnt  es  entschieden 
ab ,    Unterricht  zu  ertheilen ,    obwohl    zwei    der    besten 
jüngeren  Künstler,  Chelazzi,   der  Blumenmaler,  und  der 
Landschafter  Lorenzo  Gelati  ihm  ihre  Carriere  verdanken. 
Von  scharf  ausgeprägter  Individualität  ist  Giovanni 
Fattori,    einer    der   ersten  Toscaner,    die    sich    von    der 
älteren   Manier    losgesagt  haben.      Folglich    darf   seine 
Kunst    als    einem    Uebergangsstadium    angehörend    be- 
zeichnet werden.    Er  steht  noch  auf  der  Brücke,  welche 
zu   einer  freieren  und   natürlicheren   Kunstrichtung   hin- 
übergeleitet   und    diese   von    der    academischen    trennt. 
Seine  Bilder  sind  häufig  roh  angelegt,  als  wären  es  nicht 
die  Gemälde  selbst,   sondern  die  Skizzen  zu  denselben; 
seine  Landschaften  zeigen  eine  düstere  Färbung,  wie  sie 
Italien  nicht  eigen  ist,  die  Umrisse  sind  hart,  die  Schatten 
schwer,  die  Farbengebung  ist  schroff;  das  Ganze  macht 
fast  den  Eindruck,  als  sei  es  mit  Kohle  gezeichnet  und 
nicht    mit    dem   Pinsel    gemalt.      Und   doch    sind   seine 
Werke  anziehend,    weil  sich  Kraft    in    ihnen    offenbart. 
Er    hat    ein  Atelier    ganz    oben    im    Academiegebäude, 
welches  Vorrecht  ihm   als  Professor  dieses  Instituts  zu- 
steht; und  in  diesem  sehr  geräumigen  Zimmer,  das  mit 
Oberlicht     versehen    ist,    findet    man     ihn    gewöhnlich 
anwesend,  wenn  er  nicht  gerade  in  der  Maremma  weilt, 
um  in  jenem  wilden  Landstrich  seine  Studien  nach  der 
Natur  zu  machen.     Unter  seinem  Atelier    befindet  sich 
die  Galerie  moderner  Gemälde,  wo  auch  die  berühmtesten 
seiner  Bilder  hängen ;    unter  anderen    « das    italienische 
Feldlager    nach    der    Schlacht    von    Magenta».      Seine 
Meisterschaft  in  der  Darstellung  von  Pferden  und  Soldaten 
kommt  hier  voll  zur  Geltung.     Von  einer  herben  Natur- 
wahrheit, an  einige  französische  Meister  gleicher  Richtung 
erinnernd,  ist  ein  anderes  Bild,  das  er  lange  im  Florentiner 
Kunstverein    ausgestellt    hatte,    eine    mit    zwei    Ochsen 
pflügende  Frau    darstellend.     Seine  besten  Sachen  sind 
indessen  meines  Erachtens  in  seinem  Atelier  zu  finden  — 
grosse  im  Freien  entworfene  Studien  der  Maremma,  worunter 
besonders   eine   hervorzuheben   ist:    « Maremma-Hirten, 
wilde  Füllen  brennend»,    ein  bewegungsreiches,  von  un- 


gestümer Kraft  erfülltes,  naturwahres  Stück  Wildnissleben. 
Es  ist,  wie  die  meisten  Bilder  Fattori's,  nicht  viel  mehr 
als  eine  grosse  Skizze,  aber  was  für  eine  grosse  Skizze ! 
Andere  dieser  Landschaftsbilder  stellen  weite  Strecken 
des  öden,  Fieber  erzeugenden  Bodens  dar,  die  den 
ganzen  traurigen  Eindruck  jener  verlassenen  Gegend 
zeigen  und  höchstens  durch  ein  paar  weisse  Rinder  oder 
einige  «  Butteri  t>  belebt  sind.  Zahlreich  sind  seine  Studien 
von  Pferden,  die  er  alle  selbst  gekannt  zu  haben  scheint, 
und  deren  individuelle  Charaktereigenschaften  er  erfasst 
haben  muss,  als  handele  es  sich  um  menschliche  Wesen. 
Fattori  nimmt  zuweilen  Schüler  auf,  doch  ist  dies  immer 
eine  grosse  Vergünstigung  von  ihm ,  wenngleich  er  in 
seiner  Eigenschaft  als  Professor  der  Academie  unter- 
richtet. Doch  selbst  dieser,  eine  starke  Eigenart  be- 
sitzende Künstler  wird  durch  den  Mangel  an  Ermuthigung, 
der  sich  hier  auf  künstlerischem  Gebiete  fühlbar  macht, 
in  seiner  freien  Entwicklung  gehemmt.  Um  von  seiner 
Kunst  leben  zu  können,  ist  er  gezwungen,  immerwährend 
Genrebildchen  zu  malen,  und  diese  —  meist  kleine  Gruppen 
von  Soldaten  oder  Pferden  —  finden  leicht  Käufer. 

Sein  Freund  und  Nachbar  Bruzzi  liebt  die  Schafe, 
wie  Fattori  die  Pferde,  und  seine  Manier  ist,  dem  Cha- 
rakter dieser  Thiere  gemäss,  eine  sanftere.  Er  malt  viel 
unter  freiem  Himmel,  und  dies  sieht  man  auch  an  dem 
Ton  der  Luft  und  dem  hohen  Grade  von  Naturwahrheit 
in  seinen  Bildern.  Seine  Sphäre  aber  ist  eine  eng- 
begrenzte. Er  kann  indessen  mit  Musset  sagen :  « Mon 
verre  n'est  pas  grand,  mais  je  bois  dans  mon  verre. » 
Das  Thierstück  ist  übrigens  für  Italien  eine  ziemlich 
neue  Gattung  der  Malerei,  und  soweit  dieselbe  hier  ver- 
treten wird,  scheint  sie  ihren  Hauptsitz  in  Florenz  zu 
haben.  Luigi  Gioli  und  Ceccmii  sind  die  tüchtigsten 
Künstler  in  diesem  Fach,  von  denen  der  Erstere  speciell 
Pferde ,  zur  Veränderung  auch  Rindvieh ,  der  Letztere 
nur  Hunde  malt.  Gioli  mag  nicht  so  viel  Originalität 
wie  Fattori  in  der  Darstellung  seiner  Pferde  bezeigen, 
doch  seine  Manier  ist  weniger  skizzenhaft.  Seltsam,  dass 
er  sich  mehr  für  alte  Arbeitsgäule  als  für  junge,  feurige 
Thiere  zu  interessiren  scheint.  Er  befleissigt  sich  einer 
grossen  Lebenstreue ,  und  ein  warmes  Mitgefühl  für 
die  Thiere  spricht  aus  seinen  Bildern.  Cecconi  ist  offen- 
bar ein  grosser  Freund  von  Hunden,  besonders  von  Jagd- 
hunden. Wie  er  Art  und  Ausdruck  derselben  erfasst 
und  wiederzugeben  weiss,  ist  bewundernswerth.  Er  lässt 
sich  auch   nicht  verleiten,    sie    allzu    menschenthümlich 
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aufzufassen,  eine  Manier,  in  die  Sir  Edwin  Landseer  in 
der  letzten  Zeit  seines  Schaffens  verfallen  ist.  CecconVs 
bestes  Thierstück  ist  vielleicht  eines,  welches  seit  Jahren 
unverkauft  in  der  Galerie  des  Kunsthändlers  Pisani,  des 
«  Goupil »  von  Florenz,  hängt.  Es  stellt  eine  Koppel 
Jagdhunde  dar,  die  an  einem  drückend  heissen  Tage 
auf  einer  steilen  Schlosstreppe  lagern.  Eine  zu  stumpfe, 
eintönige  Farbengebung  ist  Schuld,  dass  seine  Schöpfungen 
nicht  als  Werke  ersten  Ranges  bezeichnet  werden  können. 
Der  Maler  ist  freilich  noch  jung  und  kann  sich  vervoll- 
kommnen ;  wer  wird  sich  aber  ermuthigt  fühlen,  wenn  er 
sieht,  dass  seine  besten  Erzeugnisse  keinen  Käufer  finden? 
Erfolgreicher  in  pecuniärer  Hinsicht,  doch  minder 
erfolgreich  in  künstlerischem  Sinne  —  wenigstens  meines 
Erachtens  —  ist  Michele  Gordigiani,  der  Sohn  des  be- 
rühmten Componisten.  Gordigiani  ist  der  Portraitmaler 
der  fashionabeln  Welt  Italiens,  und  seine  Befähigung, 
denn  solche  besitzt  er  unstreitig,  ist  durch  seine  Erfolge 
beeinträchtigt  worden.  Seine  früheren  Bildnisse  sind 
wirkliche  Meisterwerke.  Im  Jahre  1859  hat  er  Madame 
de  Novikoff  gemalt  (die  O.  K.  der  Pall  Mall  Gazette), 
deren  Gatte  russischer  Gesandter  in  Italien  war;  dieses 
Bild  ist  ausserordentlich  schön,  auch  im  Punkt  der 
Aehnlichkeit  vortrefflich  gelungen.  Seine  jetzigen  Bild- 
nisse, Gruppen,  wie  Köpfe,  sind  alle  mit  einer  fatalen 
Routine  in  unangenehm  geleckter  Manier  gemalt.  Wie 
man  sagt,  überlässt  er  auch  Vieles  an  seinen  Werken 
seinen  Schülern.  Die  eleganten  Modehelden  und  Salon- 
damen lassen  sich  gern  von  ihm  malen.  Er  verleiht 
ihnen  ein  feines,  hübsches  Ansehen,  etwaige  Runzeln 
und  Mängel  ignorirend ;  er  malt  sie  in  Seide  und  Sammet ; 
er  lässt  sie  so  erscheinen,  wie  sie  gern  aussehen  möchten ; 
seine  Portraits  sind  conventionell ,  ohne  Charakter.  Es 
ist  schade  darum,  denn  er  besitzt  doch,  oder  besass 
doch  eine  wirkliche  künstlerische  Kraft.  Seine  Bild- 
nisse werden  übrigens  höher  bezahlt,  als  die  irgend 
eines  anderen  Malers  in  Italien.  Besonders  wird  er 
von  der  Königin  Margarete  protegirt.  Sie  ist  für  ihn 
eingenommen,  weil  er  sie  im  Reiz  der  verlorenen  Jugend 
malt  und  sein  Pinsel  die  Merkmale  ihrer  Jahre  mildert. 
Ich  würde  mich  nicht  so  lange  mit  diesem  Modemaler 
beschäftigt  haben ,  dessen  Schöpfungen  weichlich  sind, 
und  deren  Grazie  nur  zu  oft  auf  Kosten  der  Wahrheit 
erzielt  ist ;  ich  hätte  lieber  mit  Dante  gesagt :  « Non 
ragionam  di  lor,  ma  guarda  et  passe»,  wenn  dieser 
Künstler  nicht   ein   kleines   Heer   von  Nachahmern   ge- 


funden hätte.  Laudini,  Giovanni  Costa,  Gelli  und  viele 
Andere,  die  keiner  Erwähnung  werth  sind  —  diese  Alle 
hätten  vielleicht  etwas  Tüchtiges  leisten  können,  wenn 
sie  nicht  durch  den  falschen  Erfolg  ihres  älteren  Collegen 
geblendet  worden  wären.  Aus  Gellt  besonders  hätte  ein 
wirklich  guter  Portraitmaler  werden  können ,  aber  auch 
bei  ihm  zeigt  sich  der  Einfluss  der  Damen  vom  Hofe. 
Er  vermag  jedoch,  was  Gordigiani  nicht  kann,  er  ver- 
steht Männer  zu  malen  und  ihnen  einen  wirklich  männ- 
lichen Ausdruck  zu  geben,  wie  sein  vortrefflich  ausge- 
führtes ,  in  Wien  gemaltes  Portrait  des  Kaisers  von 
Oesterreich  beweist.  Seine  Gemälde  zeigen  auch  einen 
hohen  Grad  technischer  Vollkommenheit. 

Die  Verheissungen  einer  Kunst  der  Zukunft  für 
Italien  dürfen  wir  indessen  nicht  in  Schöpfungen  dieser 
Art  suchen;  einer  Art,  die  Zola  so  trefflich  bezeichnet 
als  «d'une  elegance  d'epiderme,  arrangee  avec  une  adresse 
infinie  pour  les  satisfactions  basses  du  public».  Derlei 
Arbeit  macht  sich  aber  bezahlt  —  diese  hässliche  Ant- 
wort trifft  unser  Ohr  überall. 

Wie  ich  schon  erwähnt  habe,  ist  die  Historienmalerei 
von  den  jüngeren  toscanischen  Malern  so  gut  wie  auf- 
gegeben. Es  herrscht  eben  keine  Nachfrage  für  diese 
Gattung  von  Bildern  unter  den  Privatkäufern.  Auch 
neigen  die  modernen  Künstler  zur  Beherzigung  des 
Goethe 'sehen  Satzes :  «  Greift  nur  hinein  in's  volle  Menschen- 
leben, und  wo  ihr's  packt,  da  ist's  interessant.»  Sie 
wenden  sich  Dem  zu,  was  sie  in  unmittelbarer  Nähe 
haben,  und  trachten,  Leben  und  Charakter  ihres  Landes 
zu  schildern  in  jener  Manier,  deren  Hauptvertreter  in 
Frankreich  Bastien  Lepage  und  die  beiden  Breton  's  sind. 
An  Stelle  der  «Grande  Peinture»,  die  jetzt  völlig  aus- 
gestorben ist,  eultiviren  sie  die  Genremalerei  in  grossen 
Dimensionen.  Dies  scheint  mir  ein  Missgriff,  was  wir 
auch  unstreitig  aus  den  Werken  der  alten  Holländer 
lernen  sollten ,  jener  Meister  in  der  Darstellung  des 
engeren  Familienlebens  und  häuslicher  Scenen.  Eine 
umfangreiche  Leinwand  und  ein  geringfügiger  Vorgang 
oder  unbedeutender  Gedanke  —  das  berührt  wie  ein 
Missklang.  Es  ist  ein  sich  Spreizen  und  Grossthun,  eine 
Anmassung,  welche  die  Kritik  herausfordert,  schärfer 
mit  dem  betreffenden  Werke  zu  Gericht  zu  gehen,  als 
dies  seinem  Wesen  nach  nöthig  wäre.  Die  Franzosen 
haben  aber  nun  einmal  diese  «riesigen  Flächen  ohne 
Etwas  darauf»  in  Mode  gebracht.  Was  aus  solchen 
ungeheuren    «Machines»,    wie    sie    im    Pariser   Atelier- 
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Jargon  heissen,  eigentlich  werden  soll,  das  frage  ich 
mich  jedes  Jahr,  wenn  ich  den  «Salon»  besuche,  um 
so  mehr,  als  die  französischen  Zimmer  von  einer  fast 
winzig  zu  nennenden  Kleinheit  sind.  Sollte  ein  witziger 
englischer  Maler  der  königl.  Academie  am  Ende  Recht 
haben  mit  seiner  Ansicht,  dass  die  Natur  unsere  heutigen 
Kunstschöpfungen  dazu  bestimmt  habe,  wie  die  in  der 
prähistorischen  Zeit  entstandenen  Kohlenlager,  später 
einmal  als  Brennmaterial  zu  dienen? 

Unter  diesen  Malern  grosser  Genrebilder  stehen 
Francesco  Gioli,  Ferroni,  Sinti  und  die  Brüder  Tommasi 
in  erster  Reihe.  Francesco  Gioli  ist  vielleicht  der  elegan- 
teste und  vielseitigste  Künstler  dieser  Gruppe.  An  den 
reinsten  Ueberlieferungen  der  Renaissance  festhaltend, 
ist  er  bestrebt,  dieselben  auf  die  modernen  Ideen  zu 
übertragen.  Seine  Studien  des  toscanischen  Lebens  aus 
unserer  Zeit  sind  von  einer  zarten  poetischen  Auffassung. 
Sein  einziger  Mangel  liegt  im  Colorit,  das  nur  allzu  häufig 
etwas  blässlich  und  matt  ist  und  auch  des  «  non  so  che  » 
entbehrt,  der  Verve,  wie  die  Franzosen  es  nennen.  Es 
klingt  vielleicht  befremdlich,  dass  gerade  die  Farben- 
gebung  der  schwache  Punkt  dieser  Toscaner  ist ,  vor 
Allem,  dass  sie  den  Missgriff  begehen,  ein  zu  gedämpftes 
Colorit  zu  wählen.  Doch  mag  eben  der  Farbenglanz 
in  der  sie  umgebenden  Natur  die  Befürchtung  in  ihnen 
erwecken,  von  einem  nicht  italienischen  Publikum  der 
Uebertreibung  beschuldigt  zu  werden,  so  dass  sie,  um 
ein  Zuviel  zu  vermeiden,  in  den  entgegengesetzten  Fehler 
verfallen.  Wie  Gioli,  so  ermangelt  auch  Ferroni  des 
schöpferischen ,  kühn  emporstrebenden  Künstlergeistes. 
Auch  er  sucht  nur  Ideen  der  allereinfachsten  Art  zu 
verkörpern.  Andererseits  findet  man  bei  ihm  nichts  Ge- 
suchtes, Gekünsteltes,  kein  verborgenes  System,  keinerlei 
Art  von  Manierirtheit.  Seine  Kunst  liegt  in  der  Zeich- 
nung, die  stets  correct,  graciös  und  ansprechend  ist. 
Seine  Farben  sind  stumpf,  und  die  dargestellten  Typen 
oft  unschön ,  aber  er  besitzt  wahres  Verständniss  der 
Natur,  und  seine  Bilder  sind  voller  Luft  und  Licht  und 
Leben.  Eine  seiner  besten  Schöpfungen  befindet  sich 
in  der  Galerie  Pisani's,  dieser  Galerie,  die  so  viele  moderne 
italienische  Gemälde  aufweist,  welche  ihrer  Zeit  Furore 
gemacht  haben,  trotzdem  aber  unverkauft  geblieben  sind. 
Dieses  Bild  Ferroni 's  zeigt  auf  weiter  Fläche  eine  tos- 
canische  Landschaft,  heiss  und  staubig,  darin  eine  Gruppe 
junger  Landmädchen  und  Bauernburschen,  einige  sitzend, 
andere  stehend,    während  ein  junger  Mensch,    in  einem 


Karren  zurückgelehnt,  eine  Geschichte  erzählt,  vermuth- 
lich  vom  Genre  des  Boccaccio.  Die  Scene  ist  von  einer 
wunderbaren  Naturtreue,  doch  das  Ganze  macht  einen 
durchaus  unmalerischen  Eindruck.  Dass  er  für  die  Bauern 
Verständniss  besitzt,  unterliegt  keinem  Zweifel  (er  hat 
lange  unter  ihnen  gelebt  und  ist  selbst  Bauer  gewesen), 
aber  sein  Horizont  ist  in  Folge  der  ländlichen  Erziehung 
und  Ideen  beschränkt:  Er  ist  unstreitig  von  dem  Stoff, 
aus  welchem  ein  grosser  Maler  werden  könnte,  doch 
zweifle  ich,  ob  er  die  Höhe  erreichen  wird,  für  welche 
die  Natur  ihn  befähigt  hat.  Ich  fürchte ,  dass  er  nicht 
viel  Erfolg  erntet.  Er  hat  jetzt  eine  Malschule  für  Damen, 
und  seine  neueren  Bilder  sind  viel  kleiner,  als  die  früheren. 
Sinti  hätte  sich  ebenfalls  zu  einem  grossen  Künstler 
entwickeln  können,  wenn  nicht  ihn,  wie  so  Viele,  die 
Nothwendigkeit ,  Geld  zu  verdienen ,  auf  ein  niederes 
Niveau  herabdrückte.  Anfänglich  erweckte  er  grosse 
Erwartungen.  Ein  Schüler  und  Freund  von  Bastien 
Lcpage,  in  dessen  Gesellschaft  er  Spanien  bereist  hatte, 
und  noch  frisch  inspirirt  von  dem  der  modernen  Richtung 
am  nächsten  stehenden  alten  Meister  Velasquez ,  ward 
er  bei  seiner  Heimkehr  von  gerechtem  Abscheu  vor  der 
Schule  des  Plüsch  erfüllt  und  von  dem  Ehrgeiz  beseelt, 
Grosses  zu  schaffen.  In  dieser  Stimmung  malte  er  ein 
umfangreiches  Bild,  zwei  Gestalten  in  einem  Olivengarten, 
ein  Mädchen  in  aufrechter  Stellung  und  einen  am  Boden 
liegenden  Mann  darstellend.  Die  Scene  bringt  mehr 
den  Eindruck  natürlicher  Wirklichkeit  hervor,  als  den 
eines  Gemäldes;  es  ist  ein  von  Sonnenlicht  erfülltes, 
lebenswahres  Bild.  Ich  brauche  wohl  kaum  hinzuzufügen, 
dass  es  noch  heutigen  Tages  in  der  Galerie  Fisani  eines 
Käufers  harrt.  Zunächst  wendete  sich  Sind  den  ernsten 
Scenen  zu,  dem  <  Lied  vom  Hemd »  von  Thomas  Hcod, 
doch  diese  Darstellung  wurde  vom  Publikum  zu  schwer- 
müthig  gefunden.  Nun  hat  er  weitere  Versuche  in  dieser 
Richtung  aufgegeben  und  malt,  was  Käufer  anlockt  - 
Bilder  ohne  idealen  Charakter,  junge  Damen  am  Stick- 
rahmen, Menschen  im  Freien  bei  Regenwetter,  Bauern 
beim  Spiel  u.  dgl.  m.  Aus  Serravezza  gebürtig,  wo 
die  carrarischen  Marmorblöcke  gewonnen  werden,  hat 
er  in  seiner  Malweise  etwas  der  Sculptur  Aehnliches, 
vielleicht  in  Folge  seines  Lebens  in  unmittelbarer  Nähe 
des  Marmors  und  unter  Marmorarbeitern.  Herrlich,  in 
Auffassung  und  Behandlungsweise  Holbein  s  Bildnissen 
an  die  Seite  zu  stellen,  ist  das  von  Sinti  gemalte  Portrait 
seiner  Eltern,  welches  in  seinem  Atelier  hängt    und  auf 
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der  vorjährigen  Pariser  Ausstellung  verdientes  Lob  ge- 
erntet hat.  Dies  ist  in  der  That  ein  bedeutendes  Kunst- 
werk von  der  Gediegenheit  in  Charakter  und  Ausführung, 
welche  Bastim  Lepage  's  «  Bildniss  des  Prinzen  von  Wales  » 
aufweist,  jenes  Portrait,  auf  dem  der  Prinz  seinem  grossen 
Vorfahrer  Heinrich  VIII.  so  ähnlich  sieht. 

Unter  den  Florentiner  Malern  ist  der  intelligenteste 
und  gewandteste  Telemaco  Signorini,  ein  Künstler,  der 
nicht  nur  malt,  sondern  auch  denkt.  Er  schreibt  auch 
mit  Verständniss  und  in  klarer,  fliessender  Sprache  über 
Kunst.  Man  glaubte  einst,  in  ihm  den  grossen  Mann 
der  Zukunft  erblicken  zu  dürfen.  Wenn  er  die  auf  ihn 
gebauten  Hoffnungen  nicht  erfüllt  hat,  so  mag  dies  dem 
Umstände  zuzuschreiben  sein ,  dass  er  so  häufig  umge- 
sattelt hat.  Einmal  ist  er  reiner  Impressionist  gewesen ; 
dann  wieder  hat  er  der  detaillirtesten  Ausführung  ge- 
huldigt, und  so  die  Behandlungsweise  schon  viermal 
gewechselt.  Gleich  den  meisten  seiner  Kunstgenossen 
ist  er  gleichgültig  in  Bezug  auf  die  Composition ;  er  malt, 
was  er  sieht.  Er  ist  unstreitig  ein  interessanter  Künstler, 
immer  anregend  und  auch  stets  vom  richtigen  Gefühl 
beseelt;  dabei  ernstlich  bestrebt,  den  Gefährten  seiner 
Kunst  ein  Führer  zu  sein.  Doch  er  selbst  hat  noch 
kein  grosses  Werk  geschaffen  und  wird  dies  vielleicht 
auch  niemals  thun.  Seine  eigene  Vielseitigkeit  hindert 
ihn,  sich  für  eine  Richtung  zu  entscheiden  und  diese 
unbeirrt  zu  verfolgen.  Er  ist  ein  Pfadsucher,  und  ein 
solcher  wird  er  möglicherweise  bleiben.  Bei  Allem,  was 
er  leistet,  sind  kritischer  Scharfblick  und  künstlerisches 
Gefühl  vorherrschend ;  doch  der  erstere  dürfte  ein  wenig 
zu  sehr  die  Oberhand  haben  und  auf  letzteres  hemmend 
einwirken.   Die  Kunst  soll  grossentheils  unbewusst  sein. 

Obgleich  mir  nicht  mehr  viel  Raum  übrig  bleibt, 
ist  mein  Thema  noch  nicht  halb  erschöpft.  So  hätte 
ich  z.  B.  gern  über  Giovanni  Muzzioli  gesprochen,  einen 
geschickten  Nachahmer  Alma  Tadema's,  der  gleich  seinem 
Meister  die  alte  Römerzeit  zu  neuem  Leben  zu  erwecken 
strebt  und  hierbei  eine  Anmuth  zeigt,  die  bei  dem 
holländischen  Künstler  nicht  immer  zu  finden  ist.  In 
der  Behandlung  des  Marmors  und  der  Stoffe  steht  der 
Italiener  hinter  seinem  nordischen  Rivalen  zurück ; v  in 
der  Schönheit  seiner  Gestalten,  besonders  der  weiblichen, 
ist  er  ihm  überlegen.  Weniger  gelehrt  als  Taäema, 
kein  solcher  Archäologe,  ist  Muzzioli  glücklicher  in  der 
Wahl  seiner  Motive,  insofern  dieselben  uns  oft  mehr 
menschliche  Sympathie  einflössen.     Auch  Raffaello  Sorbi 


verdient  eine  Erwähnung,  jener  gewandte  Künstler,  der 
eigentlich  kein  bestimmtes  Fach  hat,  sondern  malt,  was 
ihm  in  den  Weg  kommt,  der  in  künstlerischer  Beziehung 
so  vielen  und  zahlreichen  Geschmacksrichtungen  huldigt, 
wie  Don  Juan  bezüglich  seiner  Geliebten.  Goupil  in  Paris 
kauft  Alles,  was  dieser  Künstler  malt,  und  obwohl  er 
in  Florenz  lebt  und  seinen  Wohnort  kaum  je  verlässt, 
sieht  man  hier  selten  eine  Schöpfung  seines  Pinsels,  und 
sein  Atelier  ist  meist  leer  von  Bildern.  Er  ist  ein  Schüler 
von  Ciseri.  Auch  ein  Schüler  Ciseri's,  doch  von  anderem 
Schlage,  ist  Cannicci.  Ihm  hat  es  die  mittelalterliche 
Stadt  San  Gimignano  delle  belle  torri  angethan,  die  noch 
ihre  sämmtlichen  zahllosen  hohen  Thürme  von  interessanter 
origineller  Bauart  besitzt.  Diese  seine  Vaterstadt  im  Bilde 
zu  verherrlichen,  wird  er  nie  müde ;  immer  wieder  malt 
er  die  Felder,  die  wellenförmigen  Sieneser  Hügel,  die 
ländliche  Bevölkerung  der  Umgegend.  Seine  Malweise 
ist  einfach,  er  fröhnt  keiner  modernen  Effecthascherei, 
und  seine  Auffassung  zeugt  von  Ehrfurcht  vor  der  Kunst, 
der  er  sich  geweiht  hat. 

Ausser  diesen  Malern  hat  Florenz  noch  eine  Anzahl 
geringerer  Künstler,  die  viel  technische  Fähigkeit  besitzen ; 
die  alte  italienische  Leichtigkeit  der  Hand  ist  bei  ihnen 
nicht  zu  verkennen.  Doch  was  sie  schaffen,  sind  hohle, 
nichtssagende  Arbeiten.  Ihre  Kunst  sieht  man  wohl, 
aber  das  Gefühl  geht  leer  dabei  aus ;  sie  mag  ein  ober- 
flächliches Wohlgefallen  erregen ,  das  Auge  ergötzen, 
aber  sie  wirkt  nicht  erhebend,  nicht  begeisternd ;  sie  hat 
Alles,  nur  nicht  den  göttlichen  Hauch,  der  den  Unter- 
schied bildet  zwischen  dem  Alltäglichen,  Gewöhnlichen 
und  dem  wahrhaft  Grossen  und  Edlen.  Dass  die  Land- 
schaftsmalerei ,  ausser  als  Hintergrund  für  Figuren ,  von 
den  Toscanern  so  wenig  cultivirt  wird,  ist  ein  seltsamer 
Zug,  dessen  Ursachen  schwer  zu  erkennen  sein  dürften. 
Doch  im  Allgemeinen  lässt  die  Naturschönheit  den 
Italiener  ziemlich  kühl,  ausser  in  ihrer  mittelbaren  Be- 
ziehung zum  Menschen.  Dies  ist  immer  der  Fall  gewesen 
und  kann  in  der  italienischen  Literatur  von  der  ältesten 
Zeit  bis  zur  modernen  beobachtet  werden.  Vielleicht 
ist  gerade  die  grosse  Schönheit  des  Landes  hieran 
Schuld.  Die  Anmuth  der  Natur  gilt  hier  als  selbst- 
verständlich. 

Unter  den  Florentiner  Malern  herrscht  ein  aus- 
gesprochener gesunder  Esprit  de  corps.  Er  wird  genährt 
durch  die  wöchentlichen  Reunions  in  den  eleganten  Sälen 
des  Kunsthändlers  Pisani  und  durch  den  Circolo  Artistico, 
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einen  Club,  der  die  Künstler  einander  nähert  und  Leben 
und  Bewegung  in  ihren  Kreisen  fördert.  Dieser  Club 
hat  auch  die  DonaUäo-Feier  zur  Zeit,  da  die  Enthüllung 
der  Cathedralen-Fagade  stattfand,  angeregt  und  durch- 
geführt; ihm  ist  zum  grossen  Theil  der  Erfolg  des 
historischen  Festzuges  in  der  den  Deutschen  durch 
Makart  vertraut  gewordenen  Manier,  wie  auch  des  histo- 
rischen Balles  in  der  herrlichen  Sala  del  Cinque  Cento 
des  Palazzo  Vecchio  zu  danken.  Dieser  Club  hat  auch 
eine  schöne  Büste  Donatello's  auf  der  Piazza  del  Duomo 
vor  dem  Hause  errichtet,  worin  er  seine  Werkstatt  hatte. 
So  wirkt  der  Verein  für  das  Kunstleben  der  Gegenwart 
und  hält  in  würdiger  Weise  das  Andenken  der  Ver- 
gangenheit lebendig. 

Bevor  ich  meinen  Brief  schliesse,  möge  es  mir  ge- 
stattet sein,  noch  zwei  bescheidene,  der  Kunst  dienende 


Männer  zu  erwähnen  —  Fiscali  Vater  und  Sohn,  die 
Ausbesserer,  « Reparateure > ,  wie  sie  'sich  zur  Unter- 
scheidung von  den  Restaurateuren  nennen.  Der  Sohn, 
welcher  an  den  Fresken  in  Pisa  gearbeitet  hat,  ist  zur 
Zeit  in  San  Gimignano,  der  Vater  in  Ravenna  thätig. 
Ersterer  ist  ein  wirklicher  Künstler,  und  wie  in  ihm 
Kunst  und  Handwerk  vereinigt  sind,  ist  interessant  zu 
beobachten.  Er  hat  die  verschiedensten  Processe,  sowohl 
mechanische,  wie  chemische  erfunden,  um  den  Verfall 
der  grossen  Freskomalereien  aus  der  alten  Zeit  aufzu- 
halten. Es  liegt  etwas  Rührendes,  wahrhaft  Edles  in 
dieser,  nur  der  einen  Aufgabe  gewidmeten  Existenz,  die 
Werke  Anderer  zu  retten,  ohne  auf  eigene  Anerkennung 
hoffen  zu  dürfen. 

H.  Zimmern. 


IkJ 


K.   Voss.     Aus  Siena. 
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H,  E.  von  Berlefsch.     Villa  Lenbach  in  München. 


'B. 


BILDERSCHAU. 


Featus  ille  qui  procul  negotiis !  » 
Ich  weiss  nimmer,  wo  der  römische  Dichter 
mit  diesen  Worten  seine  Ode  begann,  in  welcher 
er  das  Glück  preist,  fern  vom  Geräusche  der 
Welt  sich  den  Freuden  des  Landlebens  ergeben 
zu  können.  Der  stille  Erdenwinkel  am  südlichen 
Hange  der  Alpen,  von  dem  aus  sich  der  Blick 
über  eine  blaue  Seefläche  in  die  duftige  Ferne 
verliert,  hat  mich  den  Ausruf  schon  einige 
Dutzendmal  thun  lassen;  schliesslich  ist  es  mir 
halb  und  halb  zur  Ueberzeugung  geworden, 
dass  es  gerade  hier,  in  Torbole,  in  BertolinV s 
gastlichem  Hause  gewesen  sei,  wo  der  toga- 
umhüllte Poet,  in  behaglicher  Ruhe  aus  einer 
Amphora  dunkelrothen  Iserawein  Becher  um 
Becher  sich  vollschenkend,  auf  sein  wachsüber- 
zogenes Täfelchen  die  Worte  gekritzelt  habe,  die 
nach  ihm  Tausende  und  Tausende  wiederholten, 
wenn   sie   eines   Tages   zu   Hause    *  die  Bude » 


zugeschlossen  und  sich  auf  die  Wanderschaft  gemacht  hatten. 
Auf  dem  steinernen  Geländer,  von  dem  sich  ein  breites,  orange- 
gelbes ,  schattenspendendes  Segeltuch  nach  der  rückwärtigen 
Hauswand   spannt,    stehen   rothe   und   grünglasirte   Blumentöpfe 


H.  E.  von  Berlefsch.     Im  Garten  der  Villa  Lenbach. 
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mit  allerlei  blühendem  Pflanzenwerk,  Geranien,  Oleander, 
Hortensien ,  Rosen  und  was  weiss  ich  —  meine  bo- 
tanischen Kenntnisse  reichen  nicht  weit.  Die  Henkel 
an  den  Blumentöpfen  haben  allerlei  Form  und  Gestalt ; 
einige  davon  zeigen  eine  männliche  Maske,  deren  Backen- 
bart in  breite  Akanthusblätter  ausläuft.  Auf  dem  Kopfe 
sitzt  ein  schwarzglasirtes  Ding,  wie  eine  Mütze,  wie  ein 
Barett  anzuschauen,  das  Gesicht  ist  bartlos  und  hat 
Aehnlichkeit  —  richtig,  ich  sah  dieses  Gesicht,  die 
gebogene  Nase,  die  hochgewölbten  Augenbrauen,  den 
breiten ,  im  Leben  aber  durchaus  nicht  decorativ 
wirkenden  Mund  und  das  schwarze  Barett  einmal  in 
einer  dumpfen  Stube,  wohin  ich  vor  Jahren  citirt  worden 
war,  um  zu  bejahen  oder  zu  verneinen,  dass  ich  dem 
Herrn    N.    N.    so    und    so    viel    schuldig    sei.      O ,    ich 


erinnere  mich  noch  sehr  deutlich ,  draussen  lag  praller 
Sonnenschein  [in  den  Strassen ,  von  denen  kaum  ein 
Geräusch  herauf  drang ;  drinnen  aber  war's  dumpf, 
schwül,  die  Gesichter  der  Gestrengen  glichen  lauter  ernst- 
haften Paragraphen ;  und  als  nun  jene  Lippen  sich  zu 
bewegen  begannen,  da  war  mir,  als  hörte  ich  das  Räder- 
werk einer  Thurmuhr  knarren,  die  seit  hundert  Jahren 
immer  in  gleichem  Tempo  Stunde  um  Stunde  abgewickelt 
hatte.  Mir  war  zu  Muthe  wie  einem  Verbrecher,  bei 
dem  es  sich  um  Sein  oder  Nichtsein  handelt,  denn  als 
ich  einige  erklärende  Dinge  sagen  wollte,  da  rasselte  es 
mir  barsch  entgegen  in  kurzen  abgehackten  Worten, 
dass  ich  nur  nach  dem  Evangelium  Ja ,  Ja  und  Nein, 
Nein  zu  sagen  hätte  und  ich  stammelte :  Ja ,  ja ,  womit 
die  peinliche  Frage  ein  Ende,  ich  meine  Freiheit  und 
mein  ohnehin  etwas  magerer  Geldbeutel  die  ausge- 
sprochensten Schwindsuchts-Erscheinungen  bekommen 
hatte.  Wahrhaftig,  der  Blumentopf henkel  könnte  mir 
eine  ganze  Reihe  transalpiner  Erlebnisse  wachrufen,  denn 
die  Miene  ist  hier  wie  beim  lebenden  Original,  das  sich 
meiner  Erinnerung  tief  eingeprägt,  unbeweglich  —  doch, 
den  Gestrengen  deckt  längst  die  Erde  und  drum :  de 
mortuis  nil  nisi  bene  ;  ich  habe  nach  jenem  Verhör  es 
nie  mehr  soweit  kommen  lassen  und  daran  war  doch 
nur  das  ernste  Gesicht  und  die  breiten,  breiten  Lippen 
mit  der  tonlos  knarrenden  Stimme  schuld. 

Doch  weiter. 

Vor  der  Terrasse  stehen  ein  paar  hohe,  schlanke 
Cypressen  und  dicht  neben  der  Gartenmauer  ist  der 
kleine  Molo,  der  den  Hafen  von  Torbole  abschliesst. 
Gähnende  italienische  und  österreichische  Zollwächter 
dehnen  sich  im  Sonnenscheine  auf  der  Holzbank  vor 
dem  Häuschen  auf  dem  Hafendamm.  Ob  die  Zoll- 
einnahmen hier,  wo  nur  Fischer  anlegen,  hin  und  wieder 
eine  citronenbeladene  Barke  einläuft,  wohl  ein  Hundertstel 
des  Gehaltes  ausmachen,  den  diese  braven,  den  ganzen 
Tag  rauchenden  oder  schlafenden  Wächter  staatlicher 
Rechte  beziehen  ?  Wenn  sich  von  ferne  eines  der 
braunrothen  Segel  auf  der  weiten  Wasserfläche  sehen 
lässt,  so  tritt  aus  dem  Zollhause  ein  Mann,  stellt  sich 
in  Positur  und  entlockt  einem  alten  Kuhhorn  Töne,  die 
vielleicht  mit  dem  pensionirten  Stier  von  Uri  eine  ge- 
wisse Aehnlichkeit  haben.  Dann  giebt's  Leben  auf  dem 
stillen  Platze,  denn  die  ganze  Armada  tritt  an  und  — 
findet  Nichts,  denn  wer  von  hier  ohne  Zollbeaufsichtigung 
in's  italische  Land  gelangen  will,  der  fährt  ohne  Tages- 
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liclit ;  die  Einwohner  von  Torbole  geniessen  den  Ruf 
sehr  verwegener  und  unternehmender  Contrebandiers,  die 
das  Schnippchenschlagen  ausgezeichnet  verstehen  trotz 
Wachposten  und  electrischen  Signallaternen  und  anderen 
Erfindungen  des  Staates,  der  den  Schmuggel  als  eine 
ganz  ungehörige  Art  des  Handels  verpönt. 

Neben  dem  Hafen  mit  den  wenigen  leise  von  den 
Wellen  der  Ora  bewegten  Booten  stehen  ein  paar 
Häuser  mit  flachen  Ziegeldächern ,  weiterhin  steigen 
rechts    und    links    steile    mächtige   Felswände    aus    den 


Wassern  auf,  hier  der  Monte  Baldo,  drüben  die  Berge 
des  Val  di  Ledro;  hin  und  wieder  trägt  der  Wind  das 
Rauschen  des  Pönal  -  Falles  über  die  Seefläche ,  tönt 
irgendwoher  eine  Glocke,  schnalzt  ein  Fuhrknecht  mit 
der  Peitsche,  was  mich  lebhaft  an  die  Strassenordnung 
der  bajuwarischen  Residenz  erinnert,  und  sonst  —  nun 
sonst  ist's  still,  herrlich  still. 

Beatus  ille  qui  proeul  negotiis! 

Damit  aber  dem  herrlichen  Bilde,  was  da  im 
duftigen   Scheine   eines   sonnigen  Tages   vor   mir    liegt, 


*£* 


Tina  Blau.     Holländischer  Canal. 


auch  das  Gegenstück  nicht  fehle ,  muss  ich  doch  der 
decorativen  Malerei  Erwähnung  thun,  die  im  Zimmer 
hinter  mir  Wände  und  Plafond  schmückt.  Von  der 
gleichen  Hand  sind  sie  nicht,  wie  jene  im  Castell  zu 
Trient,  das  steht  fest.  Sie  müssen  von  einem  Pittore 
artista  neuerer  Richtung  sein,  denn  der  dabei  entwickelte 
Geschmack  hat  sich  wohl  mit  Absicht  von  classischen 
Mustern  ferngehalten.  Grosse  gelb  in  gelb  gehaltene 
Muster  von  unausgesprochen  indisch-japanisch-türkisch- 
europäischer Zeichnung,  da  und  dort  unterbrochen  von 
ultramarinblauen  Blumen  —  ich  glaube,    es  sind  Rosen 


—  gehen  bis  zu  Dreiviertel  der  Zimmerhöhe ;  dann 
kommen  regelmässig  in  den  Falten  angeordnete  weisse 
Vorhänge  mit  ebenso  regelmässigem  Spitzenmuster, 
gemalt  notabene ,  nicht  etwa  wirkliche  Vorhänge ,  dar- 
über gelbangestrichene,  mit  kühnen  Voluten  versehene, 
natürlich  auch  gemalte  Vorhanggallerien  und  dahinter 
bis  zum  Plafond  Blau,  Blau  und  noch  einmal  Blau,  was 
wahrscheinlich  den  Himmel  vorstellen  soll,  den  berühmt 
blauen ,  dessetwegen  so  manches  deutsche  Bild  vom 
Golfe  von  Neapel  besser  ungemalt  geblieben  wäre.  Im 
Centrum  des  Plafonds  sitzt  auf  allerlei  Wolkenungethümen 
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Etwas  von  rosa- 
farbener Gestalt. 
Es    hat    Flügel, 

rothblonde 
Haare,  hält  einen 
Korb  mit  Rosen 
zum  Ausschütten 
in  den  Händen, 
und  hat  das  linke 
Bein    in   kühner 

Verkürzung 
emporgezogen, 

während  das 
rechte,  offenbar 
etwas  geschwol- 
lene, niederhängt. 
Um     die    Brust 
schlingt  sich  ein 

blau-weiss-blaues  Band,  und  da,  wo  die  Soldaten  das 
Faschinenmesser  tragen,  befindet  sich  ein  Köcher  mit 
Pfeilen. 

Was  das  Ganze  ist? 

Meine  Frau  hat  den  kühnen  Einfall,  das  schielende 
Etwas  für  einen  Amor  zu  halten,  der  dem  Bande  nach 
zu  urtheilen,  alter  Herr 
irgend  einer  Lands- 
mannschaft oder  eines 
Corps  sei.  Ich  hielt 
es  ursprünglich  für  ein 
ganz  ,  ganz  modernes 
Bild,  in  dem  vielleicht 
eine  neue  Richtung  sich 
darthue ;  denn  wenn 
heutzutage  etwas  in  der 
Zeichnung  ebenso  pro- 
blematisch wie  in  der 
Farbe  ist,  so  kann  kein 
Zweifel  darüber  be- 
stehen, dass  es  unter 
den  vielen,    tagtäglich 

frisch     entstehenden 

Anschauungen  wieder  etwas  unerhört  Grossartiges  sei,  Richtung  betrifft,  ferne  stehen  und  eine  absolut  eigene 
was  der  Wahrheit  auf's  Neue  um  einen  grossen  Schritt  Auffassung  der  Dinge  in  ihren  Arbeiten  zeigen.  Das  war 
näher  gerückt  ist.  So  etwas  in  einem  entlegenen  Erden-  mehr  oder  weniger  auf  allen  bedeutsameren  Ausstellungen 
winkel  zu  finden,  das  hatte  ich  nicht  gehofft.  Man  zu  sehen.  An  die  Stelle  der  staatlichen  Kunstbestreb- 
kann  daraus  ersehen,  wie  schnell  unsere  moderne  Cultur     ungen   —  will  man  von  dem  einen  grossen  Werke,  dem 


sich    bis    in    die 

entferntesten 
Aederchen    des 

Weltverkehrs 
fortpflanzt     und 
siegreich    sogar 
Besitz  von  einem 
Terrain    nimmt, 

auf    welchem 
noch   heute   die 
Sprache    Petrar- 

ca's    erklingt. 
Ob's    nicht    ge- 
länge, für  diesen 
blau -weiss -blau 
geschmückten, 

schielenden 
Amor  irgendwo 
eine  Medaille  zu  erobern,  wenn  man  ihn  zur  Ausstellung 
brächte?     Das  käme  nur  auf  die  Jury  an! 

Uebrigens  ist  es  in  Italien  wie  in  Deutschland  mit 
den  Kunstbestrebungen.  Man  kann,  will  man  gewisse 
Schulen  in's  Auge  fassen,  von  einer  italienischen  Manier 
sprechen,    von    einer    nationalen  Kunst   im    eigentlichen 

Sinne  aber  nicht.  Ab- 
gesehen von  den  wirk- 
lich zahlreichen  Ge- 
schmacklosigkeiten, die 
sich  mehr  oder  weniger 
auf  allen  Gebieten  der 
Kunst  sowohl  als  des 
Kunstgewerbes  breit 
machen ,  werden  Be- 
strebungen nach  dieser 
Seite  hin  lediglich  ge- 
tragen von  einer  nicht 
allzugrossen  Anzahl 
sehr  tüchtiger  Künstler, 
welche  indessen  durch- 
aus der  Vergangenheit 
ihres  Landes,   was  die 


Tina  Blau.     Am  Forum  Romanum. 
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Monument  für  Victor  Emanuel  absehen  —  sind,  was  unser 
Jahrhundert  überhaupt  charakterisirt ,  Unternehmungen 
allgemein  nützlicher  Natur  getreten.  Italien,  ein  früher 
von  so  und  soviel  Fürsten  regiertes  Land,  hat,  wie 
Deutschland,  in  erster  Linie  mit  der  inneren  Consolidirung 
zu  thun  und  zu  dieser  gehört  zunächst  die  Erhaltung 
und  «  zeitgemässe  »  Weiterentwickelung  eines  grossen 
Heeres,  einer  starken   Marine. 

Was  die  öffentlichen  Arbeiten  anbetrifft,  so  tragen  die- 
selben einen  ebenso  kühnen  als  nutzbringenden  Charakter; 
besieht  man  aber  die  Gebiete  der  praktisch  angewandten 
Kunst,    so    gab    z.    B.    die    Pariser  Weltausstellung    ein 


höchst  zweifelhaftes  Bild  von  der  Geschmacksrichtung 
im  Allgemeinen.  Die  unzähligen  kleinen  Statuettchen  von 
Marmor  und  Alabaster,  von  Holz,  die  unsäglich  kleinlich 
behandeltenTerracotten, allerlei  unkünstlerische  Spielereien 
(z.  B.  Amor  mit  einem  schwarzen  Hut  auf  dem  Kopfe, 
der  nimmer  aussterben  wollende  Pifferaro,  Hirten  in  allen 
Facons  und  Attitüden,  der  ebenfalls  nie  umkommende 
florentinische  Sänger  oder  Mandolinenspieler,  Affen  als 
Briefhalter  etc.  etc.)  riefen  nicht  gerade  einen  äusserst 
künstlerischen  Eindruck  hervor,  und  was  die  Kunst- 
industrie anbetrifft,  so  lebt  sie  eben  auch  vom  Alten, 
ohne  ihm  im  Geiste  verwandt  zu  sein.  Das  eigentlich  Noble 
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K.    Voss.     Claude  Lorrain's  Villa  am  Tiber. 


dabei  fehlte,  vielmehr  sprach  sich  vielfach  ein  gewisser 
künstlerischer  Parvenugeist  darin  aus.  Dafür  aber  sind 
Unternehmungen  wie  die  zahlreichen  colossalen  Hafen- 
bauten, die  gesundheitliche  Verbesserung  der  Städte  im 
grossen  Maasstabe  (z.  B.  Neapel),  die  Correction  des 
Tiber  etc.  etc.,  lauter  Aufgaben,  welche  den  Ernst  der 
Arbeit  auf  anderen  Gebieten  bekunden. 

Doch  —  Tibercorrection !  Da  sind  ja  ein  paar 
reizende  Skizzen  von  Karl  Voss  in  München,  einem 
Römer  der  Geburt  nach ;  sie  zeigen  noch  das  alte  Tiber- 
ufer mit  seinen  malerischen  Hängen,  die  alle  dem  Richt- 
scheite des  Ingenieurs  weichen  müssen.    Wenn  nur  sie  es 


wären!  Gar  so  vieles  Andere  wird  dabei  rasirt,  auch 
die  reizende,  rings  von  hohen  Baumgärten  umgebene 
Villa,  in  der  Claude  Lorrain  wohnte  (ebenfalls  ein  Blatt 
aus  dem  reichen  Skizzenschatze  von  K.  Voss).  Und 
wenn  man  erst  an  die  anderen  Villen  und  ihre  Gärten 
denkt  —  o  Jammer.  Was  scheeren  sich  die  Piemontesen 
um  die  Erhaltung  dieser  köstlichen  Schätze ,  da  der 
Quadratmeter  so  und  so  viele  Dutzend  oder  Hunderte- 
von  Scudi  werth  ist.  So  ist  eben  unsere  Zeit,  und 
wenn  nun  vollends  die  Künstler  selbst  —  Gott  sei  Dank 
nicht  alle  —  diesem  nach  einer  Seite  hin  verflachenden 
Geiste   verfallen ,    dann  wird  es   einmal  heissen :    In  der 
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gestellten  vielleicht  mit  zum  Besten  gehört,  was  Lenbach 
geschaffen  hat,  mögen  einige  Worte  beigefügt  sein.  Das 
ernste  und  gewaltige  Antlitz ,  das  unter  dem  blanken 
Stahlhelm  hervorschaut  wie  eine  dräuende  Wetterwolke, 
noch  allezeit  bereit,  Blitz  und  Donner  nach  jeder  Richtung 
zu  versenden,  es  steht  hier  eigentlich  in  einem  gewissen 
Contrast  zu  der  übrigen  ruhigen  Haltung  der  Figur, 
deren  Handstellung  etwas  momentan  Unschlüssiges  hat. 
Wohl  malte  Lenbach  wiederholt  den  Kanzler  in  ruhender 
Stellung,  als  Privatmann,  den  grossen  Schlapphut  auf; 
da  hatte  dieses  ruhige  Dreinschauen  für  Manchen  etwas 
Selbstverständliches.  Dass  er  den  weissen  Cürassier 
aber  in  gänzlich  inactiver  Weise,  ja  in  einer  gewisser- 
maassen  gemüthlichen  Pose  malte,  ist  wohl  Diesem 
oder  Jenem    befremdend.      Indessen    kommt    das    hier 


Zeit,    da  man  sich    noch    mit   der   sogenannten 
Kunst  beschäftigte  —  — 

Aber  —  wozu  solche  Dinge  sagen !  Noch 
gibt  es  Männer  genug,  die  am  alten  Geist  fest- 
halten und  ihm  Ausdruck  geben ,  ohne  dass 
zopfiger  Conservativismus  ihnen  im  Nacken 
sitzt,  Künstler,  die  eben  die  Kunst  als  Etwas 
ansehen ,  was  nicht  mit  dem  Nivellirinstrument 
der  blöden  Nachahmung  gemessen  werden  kann. 
Gleich  unser  erstes  Bild  zeigt  das  Werk  eines 
solchen. 

Es  ist  das  Bismarckportrait  von  Franz  von 
Lenbach  in  München.  Der  hochverdiente 
Historiograph  der  Münchener  Kunst ,  Friedricli 
Pecht ,  sagt  in  seinem  Buche  (Die  Münchener 
Malerei)  gerade  in  Bezug  auf  Lenbach' s  zahl- 
reiche Bismarck- Bildnisse:  «Er  ist  somit  für  den 
grossen  deutschen  Staatsmann  ganz  Das  ge- 
worden, was  Van  Dyk  für  Karl  L.,  Holbein  für 
Heinrich  VLIL.,  Kranach  für  Initiier,  Le  Brun 
für  Ludwig XIV.  war;  er  hat  den  eigenen  Namen 
unvergänglich  an  jenen  grossen  geknüpft».  Es 
wäre  unnütz,  hier  weitere  Betrachtungen  an  den 
gefeierten  Künstlernamen  zu  knüpfen,  von  seiner 
naturgemässen  Begeisterung  für  die  Werke  der 
grössten  alten  Meister  zu  sprechen.    Sein  Name 

und  sein  Streben  steht  zu  fest   eingemeisselt  in 
I  Hl 

die  Geschichte  der  Malerei  des  19.  Jahrhunderts 

und  seine  Arbeiten  sind  zu  bekannt,  als  dass 
sie  einer  Beleuchtung  bedürften.  Nur  über  diese 
allerneueste  Arbeit,  die  in  Bezug  auf  den  Dar- 
eigentlich gar  nicht  in  Betracht,  da  der  Hauptaccent 
wie  immer  auf  den  geistigen  Ausdruck  des  Gesichts 
gelegt  ist.  Es  sprach  dieser  Umstand  am  allerdeutlichsten 
am  Originale  selbst,  das  breit  und  sicher  in  jedem  Wurfe, 
den  Beschauer  durch  seinen  seelischen  Eindruck  der- 
maassen  gefangen  nahm,  dass  Alles,  was  sich  um  dieses 
Centrum  schaarte ,  total  als  Nebensache  erschien ;  das 
weisse  Collet,  eine  an  sich  ja  eigentlich  für  solche  Zwecke 
nicht  sehr  dankbare  Erscheinung,  zumal  mit  den  breiten 
goldenen  Epaulettes,  dem  quer  überschneidenden  citronen- 
gelben  Bande  des  Rothen  Adler-Ordens,  es  sprach 
nicht  in  jenem  Maasse,  als  es  oft  dergleichen  haupt- 
sächliche Nebendinge  zum  Nachtheil  des  eigentlichen 
Portraits  thuen,  vielmehr  hat  Lenbach  es  verstanden,  das 
Alles  trotz  der  räumlichen  Grösse  völlig  in  den  Hinter- 
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grund  zu  drängen  durch  Das,  was  all'  seine 
Arbeiten  auszeichnet  und  gar  so  vielen, 
auch  manchen  relativ  mit  Recht  berühmten 
Fortraitmalern  unserer  Tage  abgeht,  das 
Betonen  des  Wesens,  der  geistigen  Grösse, 
der  ausgesprochenen  und  bestimmenden 
Charaktereigenschaften.  Das  ist  bei  dem 
neuesten  Bismarck  -  Portrait  von  Lenbacli 
wieder  in  ganz  eminentem  Maasse  der  Fall. 
Wir  fügen  ein  paar  Skizzen  von  des 
Künstlers  wunderbar  schönem  Heim  bei, 
das  der  Ausdruck  eines  wahrhaft  medi- 
cäisch  verfeinerten  Geschmackes ,  ganz 
ohne  bombastische  Prunkentfaltung  ist! 

Eine  Künstlerin,  die  seit  lange  in  Wien 
und  in  Paris  mit  zu  den  Erscheinungen 
der  Saison  durch  ihre  Bilder  gehört,  ist 
Tina  Blau -Lang  in  München.  Es  hat 
zuweilen  den  Anschein,  als  sollten  ganz 
ausgesprochene  Künstler-Individualitäten  in 
München  nicht  zu  jener  Geltung  kommen, 
die  ihnen  ohne  irgend  welches  Wohlwollen, 
noch  die  sonst  so  hochgeschätzte  Protection 
ganz  einfach  von  Rechtswegen,  ihrer  Leist- 
ungen wegen,  gebührt.  Was  sich  überall 
in  den  Vordergrund  drängt,  wovon  alle  Welt  spricht, 
das  gehört  im  Gebiete  der  Kunst  ebensowenig  immer 
der  ersten  Qualität  an,  wie  das  auf  anderen  Gebieten 
der  Fall  ist.  Beispiele  aufzuführen  ist  kaum  nöthig 
oder ,  wenn  eines  schlagend  wirkt ,  so  ist  es  vielleicht 
die  Collectiv  -  Ausstellung  eines  Mannes  wie  Hans 
Tkoma*),  der  seit  Jahren  nicht  mehr  in  München  lebt, 
während  seines  Aufenthaltes  daselbst  indessen  von  der 
Menge  kaum  gewürdigt  wurde,  nun  aber  auf  einmal  der 
Held  des  Tages  ist,  er,  der  bescheidene,  anspruchslose 
Künstler,  der  niemals  mit  Frau  Fama  auf  dem  Duz-Fusse 
stand.  Tina  Blau,  eine  Individualität  von  ganz  hervor- 
ragender Bedeutung,  hat  in  München  zum  ersten  Male 
durchschlagend  gewirkt  durch  eine  Collectiv-Ausstellung 
von  circa  50  Nummern,  die  der  Künstlerin  vielseitige 
Auffassung  im  hellsten  Lichte  zeigten  und  zugleich  in 
mannigfachster  Version  darthaten,  dass  man  künstlerisch 
wahr  und  interessant   sein  könne ,   ohne    in  Geschmack- 
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*)  Es  wird  später   noch    unter  Beifügung   zahlreichen   illustrativen 
Materials  auf  diesen  Künstler  und  seine  Arbeiten  zurückzukommen  sein. 


R.    Voss,     Tiber -Ufer  bei  Rom. 

losigkeiten  zu  verfallen,  ein  Umstand,  der  heutzutage  von 
Vielen ,  die  ä  tout  prix  interessant  sein  wollen ,  etwas 
mehr  beherzigt  werden  dürfte.  Tina  Blau  ist  Realistin 
von  erklärter  Richtung ,  d.  h.  soweit  man  das  Wort 
realistisch  dahin  deuten  will ,  dass  es  eine  klare ,  künst- 
lerisch durchgearbeitete  Art,  die  Natur  wiederzugeben, 
bedeute,  ohne  Schminke  einerseits,  ohne  aufgeblähtes 
Prononciren  der  gleichgiltigsten  Dinge  anderseits.  Vor 
Allem  liegt  in  ihren  Arbeiten  eine  colossale  Portion 
künstlerischer  Ehrlichkeit  und  dieser  Zug  zunächst  ist 
es,  der  sie  befähigt,  Dinge  der  verschiedensten  Art  mit 
einer  Verve  anzufassen  und  wiederzugeben,  die  all'  Jenen 
fehlt,  welche  einen  feststehenden  Canon  der  Natur- 
anschauung einmal  in  sich  aufgenommen  haben  und  aufs 
Neue  stets  in  neuem  Umschlage  bieten.  Das  ist  mit  ein 
Hauptgrund,  weshalb  so  viele  ausserdeutsche  Themata's, 
von  deutschen  Malern  behandelt,  auf  den  ersten  Blick 
den  Eindruck  der  Unwahrscheinlichkeit ,  vielleicht  der 
völligen  Unwahrheit  überhaupt  machen.  Wie  Vielen  ist 
jene  Portion  Unbefangenheit  eigen,  sich  hinzusetzen  und 
ohne    eigenes    Paletten-Kochbuch    den  Dingen   nahe  zu 
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treten  zu  versuchen,  ohne  ihnen  vorerst  irgend  ein 
Mäntelchen  umgehängt  zu  haben!  Wessen  letztes  Ziel 
die  Erreichung  eines  bestimmten,  der  Natur  nahe- 
kommenden Eindruckes  ist,  der  kann  dahin  nur  durch 
völliges  Verlassen  der  persönlichen,  meist  angelernten 
Anschauung  kommen,  er  muss  sich  den  Dingen  unbe- 
wussterweise  unbefangen  gegenüberstellen  können;  thut 
er  dies  indessen  mit  Absicht,  dann  gleicht  er  jenen  alten 
Jungfern,  die  da  meinen,  man  sehe  ihre  Runzeln  nicht, 
weil  sie  dieselben  selbst  nicht  sehen  wollen.      Tina  Blau 


mm 


K.    Voss.     Aus  Siena. 

ist  Wienerin,  der  dort  an  den  Ufern  der  Donau  stehende, 
wunderbare  Park,  der  Prater,  die  Heimatstätte  der  meisten 
ihrer  künstlerischen  Schöpfungen,  denen  sie  mit  gleicher 
Liebenswürdigkeit  und  Schärfe  der  Beobachtung  be- 
stimmten localen  Ausdruck  verleiht,  wie  sie  anderseits 
auch  allerlei  fremde  Dinge  mit  ausserordentlicher  Treff- 
sicherheit wiederzugeben  verstand ,  venetianische  Callen 
ebenso  wie  holländische  Strandwege,  an  denen  die  schwer- 
fälligen Treekschuyten  liegen    oder   ungarische  Motive. 


Die  «  Gestürzte  Grösse »  ist  ein  Praterbild  voll  klarer 
Wirkung,  von  vorzüglicher  Zeichnung  und  gelegentlich 
der  Pariser  Weltausstellung  1889  mit  einer  Medaille  aus- 
gezeichnet. 

«Frische  Fische»  betitelt  sich  das  reizende 
Figürchen  von  Otto  Lingner  in  Berlin.  Wahrlich,  der 
Titel  passt.  Das  dralle,  lachende  Mädchen,  das  vom 
Strande  her  den  Fang  des  Vaters  nach  Hause  trägt, 
ist  ein  gesundes  Ding,  ein  frischer  Fisch  in  des  Wortes 
glücklichster  Bedeutung,  ein  einfaches  Thema,  das  seine 
Behandlung  in  der  denkbarst  glücklichen  Weise  erfahren 
hat.  Freilich  sind  die  Arme  kugelrund,  die  würstchen- 
artigen Finger,  die  Hände  überhaupt  gleichen  nicht  den 
zartgebauten  Extremitäten  der  medicäischen  Venus; 
übrigens  braucht's  das  gar  nicht,  denn  es  ist  sehr  die 
Frage,  ob  im  Wählfalle  sich  ein  junger  Seefahrer  nicht 
lieber  für  die  derben  Gliedmassen  der  Schönen  vom 
Strande  als  für  die  manieristisch  bewegten  der  Liebes- 
göttin entschiede,  die  einem  Annäherungsversuche  offen- 
bar nicht  jenen  Widerstand  entgegensetzen  würden  wie 
so  en  lütten  Dirn.  Das  reizend  schmucklose  Bild  ist 
gesund  durch  und  durch  und  macht  auch  den  Eindruck, 
als  wäre  es  in  Bezug  auf  die  farbigen  Contraste  ein 
glücklich  gelöstes  Thema. 

Ein  Gegenstück  dazu ,  wenn  auch  in  kleinerem 
Maasstabe  ist  der  « Schusterbub »  von  C.  Hartmann. 
Gott  sei  Dank  ist  der  Humor  noch  nicht  allen  Künstlern 
ausgegangen,  wenngleich  das,  was  man  sonst  «humor- 
volle Bilder»  zu  nennen  pflegte,  mehr  und  mehr  in  den 
Hintergrund  tritt.  Aber  werden  denn  eigentlich  die 
Menschen  überhaupt  so  ernsthaft,  dass  selbst  die  Kunst 
kein  lächelndes  Antlitz  mehr  zeigt  ?  Beinahe  hat  es 
den  Anschein  —  doch,  ist  dieser  Ernst  auch  immer 
wirklicher  Ernst?  Ist  er  nicht  zuweilen  von  einer 
frappanten  Aehnlichkeit  mit  etwas  anderem,  mit  Geist- 
losigkeit?  Ein  lebensgrosses  Weib  in  bäuerischem,  an 
sich  stofflich  nicht  einmal  realistisch  geschickt  be- 
handeltem Gewände,  das  im  Stadium  unverkennbarer 
Körperzunahme  ist,  hinschreitend  an  einem  nicht  eben 
besonders  gut  gemalten  Kornfelde!  Das  Ganze  auf 
4  bis  6  Quadratmeter  Leinewand  vertheilt!  Das  nennt 
vielleicht  der  Künstler,  der  sich  ein  solches  Placat  schuf, 
Ernst.  Für  gewöhnliche  Menschenkinder  ist  es  ein  Ding, 
das  möglicher  Weise  als  wasserdichter  Ueberzug  über 
einen  mit  Waarenballen  beladenen  Wagen  am  ehesten 
eine    wirkliche    Bedeutung    hätte.     Das    Capitel    «Aus- 
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Stellungsbilder  und  Grössenwahnideen »  wäre  eigentlich 
ein  dankbar  zu  behandelndes  Thema.  Vielleicht  ist  es 
unkünstlerisch ,  verwerflich ,  talentlos ,  noch  an  einem 
kleinen   verschmitzten   Schusterbuben    Spass    zu   haben, 


C.  Hartmann,     Schusterbub. 

wenn  die  hohe  Kunst  in  Gestalt  einer  schwangeren, 
klobigen  Bäuerin  durch  unsere  Zeit  schreitet.  In  der 
That  gleicht  sie  ihr  manchmal  auf  ein  Haar! 

Ganz  köstlich  in  der  Farbe  wirkt  das  hier  in  Repro- 
duetion  gegebene,  vom  Original  in  der  Grösse  nicht 
wesentlich  differirende  Bild:  «Aus  der  Umgebung 
von  Haag»,  dessen  Maler,  Pietcr  Haaxman  im  Haag, 
das  feine  Thema  äusserst  pikant  zu  lösen  verstanden 
hat.  Voller  Sonnenschein  ruht  auf  der  durchsichtig 
weissen  Marmorbank,  die  mit  anderen  Figuren  ebenso 
gut  einem  Bilde  von  Alma   Tadeina  als  Vorwurf  dienen 


könnte.  Die  feine  graue  Stimmung,  die  im  Ganzen 
liegt,  hat  etwas  ausserordentlich  Nobles,  Gewinnendes, 
und  die  beiden  weiblichen  Figürchen  als  einzige  kräftige 
Farbenerscheinungen  wirken  dadurch  natürlich  um  so 
stärker.  Wonach  die  Eine  sieht  und  woran  die  Andere 
denkt,  das  mag  sich  ein  jeder  Beschauer  selbst  zusammen- 
dichten; es  ist  zwischen  den  beiden  Freundinnen  offenbar 
eine  jener  Pausen  eingetreten,  wo  die  eine  eben  auf  die 
Seite  schaut,  um  nicht  immer  gradaus  zu  sehen  und 
wo  die  andere  stillschweigend,  sinnend  den  Blick  in's 
Weite  schweifen  lässt.  Anderswo  hätte  der  Maler  den 
bescheidenen  Titel  wohl  kaum  nach  der  Oertlichkeit 
bestimmt ,  sondern  eine  novellistische,  t  verkäufliche  > 
Bezeichnung  gewählt ;  gar  häufig  kauft  das  kunstsinnige 
Publikum  mehr  diese  als  das  Bild. 

Einen  seit  zwei  Dezennien  der  Kunstgeschichte 
angehörenden  Namen  von  hohem  Werthe,  den  Theodor 
Horschelt's  nämlich,  ruft  das  Schlachtenbild  «Erstürmung 
der  Bergveste  Achulgho  »  von  Franz  Ronbaud  in  München 
dem  Gedächtnisse  zurück.  Horschelt  war  der  erste 
deutsche  Maler,  der  weiteren  Kreisen  die  Natur  und  die 
Völker  des  Kaukasus  ebenso  wie  ihre  Unterdrücker, 
die  Russen,  durch  seine  geistvollen  Arbeiten  vor  Augen 
führte.  Seine  Werke,  von  denen  München  nichts  besitzt, 
obschon  er  ein  geborener  Münchener  war,  sind  grössten- 
theils  in  Russland  und  so  nur  Wenigen  zugänglich. 
Bekannt  ist  sein  Name  wohl  hauptsächlich  durch  die 
feinfühlige  Publication  von  Dr.  Holland,  der  des  Künstlers 
Tagebuch  und  seine  Briefe  veröffentlichte  und  die  zwischen- 
liegenden Lücken  ergänzte. 

Roubaud  ist  voll  und  ganz  in  die  Fusstapten  Horschelt's 
getreten.  Selbst  Russe,  und  Schüler  von  Josef  Brandt, 
ist  ihm  der  Stoff  des  soldatischen  Lebens  der  grossen 
erobernden  Nation  im  Osten  Europas  und  die  Schilderung 
der  Kämpfe  gegen  deren  orientalische  Feinde  ein  Terrain, 
auf  dem  er  sich  mit  Bravour  bewegt.  Während  Horschelt's 
Schöpfungen  vornehmlich  in  grossen,  durch  ihre  malerische 
Wirkung  ausgezeichneten  Cartons  bestehen,  die  farbigen 
Bilder  aber  ein  wenig  stumpf  im  Tone  sind,  hat  sich 
Roubaud  voll  und  ganz  in  die  mächtigen  Contraste 
gefunden ,  die  dem  Orient  gegenüber  unserem  nörd- 
lichen, im  Grundtone  mehr  grauen  Occident  eigen  sind. 
Seine  Marktbilder  aus  Tiflis  u.  s.  w.  zeigen  jenes  förm- 
liche Farbengewühl,  an  das  sich  europäische  Augen  erst 
gewöhnen  müssen ,  ehe  sie  damit  zurecht  kommen. 
Lebendigkeit  der  Auffassung,  zusammengehaltene  Wirkung 
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der  Massen  bei  starker  Betonung  der  landschaftlichen 
Umgebung,  die  in  ihrer  vollen  Grösse  zur  Geltung 
kommt,  das  sind  hauptsächliche  Vorzüge  der  Roubaud'- 
schen  Arbeiten,  die  der  schaffensfreudige  Künstler  mit 
einer  Leichtigkeit  sondergleichen  in  schneller  Folge  zu 
geben  versteht. 

Das  vorliegende  Bild  ist  quasi  der  Vorläufer  zu 
einem  colossalen  Rundgemälde  gewesen,  das  der  Künstler 
im  Vereine  mit  anderen  Collegen  neuerdings  in  München 
geschaffen  hat.  Es  behandelt  die  nämliche  kriegerische 
Scene,  jedoch  in  anderer  Auffassung;  wahrhaft  gross- 
artig daran  ist  vor  Allem  die  Schilderung  der  gewaltigen 
kaukasischen  Bergnatur,  ihrer  tief  zwischen  riesigen 
Felswänden  eingeschnittenen  Flussthäler,  längs  deren 
rauschende  Ströme  dahin  brausen.  Dies  ist  in  seiner 
Art  geradezu  ein  Meisterwerk  zu  nennen,  in  dem  eigent- 
lich der  Kampf,   das  Gewoge   der  Sturmlaufenden    und 


Vertheidiger  wie  eine  nebensächliche  Episode  —  wenn 
auch  an  sich  vortrefflich  gelöst  —  zu  betrachten  ist. 
Es  wird  später  noch  speciell  auf  diese  brillante  Leistung 
zurückzukommen  sein. 

Und  nun  kommt  die  Ora  von  der  Lombardei  herauf, 
die  Segel  an  den  Barken  blähen  sich,  fertig  zum  Aus- 
laufen und  ich  will  mit! 

Derweilen  arbeiten  in  den  glasüberdachten,  schwül- 
warmen Räumen  des  Ausstellungsgebäudes  zu  München 
die  Juroren !  Unter  hunderten  von  gemalten  Beurtheilungs- 
objecten  walten  sie  eines  Amtes ,  das  schwierig  und 
undankbar  zugleich  ist.  Fast  möchte  ich  mich  schämen, 
wenn  ich  dran  denke,  wie's  dort,  wie's  hier  ist,  aber 

Beatus  ille  qui  procul  negotiisl 

Torbole  (am  Gardasee),  im  Mai   1890. 

H.  E.  von  Berlepsch. 


H.    Voss.     Monte  Pincio 
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DIE  MÜNCHENER  JAHRES -AUSSTELLUNG  1.890. 


Heinrich  Heine,  dessen  Kunstberichte  über  den  Pariser 
Salon  noch  heute  immer  als  ein  Muster  geist- 
reichster Plauderei,  jedweder  langweiligen  Theorienreiterei 
und  kathederlichen  Besserwisserei  fernestehend  gelten 
können ,  sagt  gelegentlich  der  Erwähnung  von  Ary 
Scheffer  sehen  Arbeiten :  «Wenn  Fürsten  einen  böhmischen 


Glasstein  am  Finger  tragen,  wird  man  ihn  für  einen  Dia- 
manten halten,  und  trüge  ein  Bettler  auch  einen  ächten 
Diamantring,  so  würde  man  doch  meinen,  es  sei  eitel  Glas.» 
Treffender  kann  der  Autoritätsglaube  in  der  Kunst  nicht 
charakterisirt  werden,  der  Nagel  ist  auf  den  Kopf  ge- 
troffen.    Hätte    Heinrich  Heine    dabei    noch    ein    wenig 


W.  Bernatzik.     Klostervverkstätte. 


mehr  hervorgehoben,  dass  seine  Landsleute  in  allererster 
Linie  das  Gesagte  stündlich  beweisen,  so  gewänne  das 
Ganze  an  Vollständigkeit,  denn  bei  jedem  deutschen 
Kunstverständigen  beginnt  zwar  das  diesbezügliche 
Glaubensbekenntniss  nicht  mit  den  Worten:  Credo  in 
unum  Dominum  omnipotentem  — ,  doch  hat  er  mehr 
oder  weniger  für  alle  Fächer  der  Kunst  seinen  Deus 
omnipotens,  und  was  der  macht,  ist  selbstverständlich 
gut ,  ebenso  wie  man  die  verschiedenen  Requisiten  für 
den  Haushalt  von  Firmen    bezieht,    die    nun  einmal   an- 


erkanntermassen  die  beste  Qualität  Rauchfleisch,  Suppen- 
ingredienzien, Leberwurst  u.  s.  w.  führen.  «  Ein  Künstler 
muss  der  beste  sein !  »  Das  ist  zum  Princip  erhoben. 
Dass  die  verschiedensten  Richtungen  neben  einander 
bestehen  und  gleichzeitig  mit  voller  Ueberzeugung  von 
gleich  begabten  Künstlern  vertreten  sein  könnten,  das  zu 
verstehen  lassen  sich  Wenige  herbei.  Was  nicht  gestern 
war,  das  wird  nicht  heute  sein  und  über  das  Morgen 
kann  Niemand  bestimmen!  Nun  hat  es  sich  aber  er- 
eignet, dass  in  der  Künstlerwelt  selbst  ein  ganz  riesiger 
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Drang  nach  Loslösung  vom  Traditionellen,  vom  Zwange 
des  herkömmlicherweise  Angestammten  sich  mit  Gewalt 
geltend  machte.  In  Frankreich  sah  man  längst,  wie 
Jeder  seinen  ganz  eigenen  Anschauungen  in  Bezug  auf 
künstlerische  Ausdrucksweise  Raum  gab.  Waren  diese 
Ausdrücke  auch  manchmal  seltsamer  Natur,  so  dass 
man  sich  momentan  eines  Kopfschütteins  nicht  erwehren 
konnte,  so  musste  man  doch  immer  und  immer  wieder 
zugeben,  dass  dahinter  eine  starke  Portion  Selbstständig- 
keit stecke.  Die  besassen  wir  auch  einmal,  denn  einen 
Spitzweg,  einen  Scliwind  und  ähnliche  Erscheinungen  hatte 
nur  die  ganz  specifische  Münchener  Kunst  aufzuweisen. 
Ihre  Namen,  ihre  Arbeiten  gaben  der  localen  Kunstübung 
einen  ganz  bestimmten  Stempel,  und  dass  sie  selbst- 
ständig im  höchsten  Grade  gewesen  seien,  wird  wohl 
Niemand  in  Abrede  stellen  wollen.  Dabei  waren  sie 
notabene  Künstler  vom  reinsten  Wasser,  keine  Specu- 
lanten,  die,  wenn  sie  ein  bestimmtes,  fruchttragendes 
Terrain  einmal  als  ergiebig  erkannt  hatten,  nun  nimmer 
abliessen,  immer  ein  und  dieselbe  Frucht  von  der  gleichen 
Scholle  zu  ziehen ,  bis  sie  schliesslich ,  wie  es  in  der 
Natur  der  Sache  liegt,  in  ihrem  Wesen  den  Ausdruck 
des  Degenerirens,  des  Schwächlichwerdens  trugen.  Diese 
Thätigkeit  war  einer  anderen  Künstlergeneration  vor- 
behalten, die  weit  weniger  selbstständige,  immerhin  aber 
reichlich  productive  Erscheinungen  in  der  Künstlerwelt 
zu  Tage  brachte.  Da  kamen  denn  all'  jene  Namen  auf,  die 
«Mode»  wurden.  Inwieweit  diese  selbst  und  die  Mün- 
chener Kunst  Schaden  litten  oder  nützlich  waren  durch 
die  eifrige  Productivität,  das  mag  dahingestellt  bleiben. 
Sicher  ist,  dass  auf  diese  Weise  manch'  ein  tüchtiges 
Talent  nicht  richtig  zur  Entfaltung  kam,  weil  eben  eine 
ganz  bestimmte  Waare  den  Kunstmarkt  beherrschte.  Der 
Ausdruck  klingt  hart,  aber  er  ist  durchaus  berechtigt. 
Diese  wenigen,  in  aller  Welt  bekannten  Namen  vertraten 
überall  die  Münchener  Kunst  scheinbar,  in  der  That  aber 
war  es  nicht  der  Fall,  denn  nach  und  nach  hatte  sich 
unter  Einflüssen,  die  von  Aussen  her  kamen,  eine  Um- 
wandlung radicalster  Natur  vollzogen.  Die  alte,  eigentliche 
« Münchener  Kunst »  verschwand  mehr  und  mehr,  und 
an  ihre  Stelle  trat  ein  vielseitiges  Streben  nach  Dingen 
der  verschiedensten  Art.  Viele  beklagen  diesen  Umstand 
und  preisen  die  Zeit,  da  es  anders  war.  Die  Veränderung 
ist  jedenfalls  nichts  Willkürliches,  vielmehr  liegt  sie  in 
der  immer  mehr  erweiterten  Freizügigkeit  der  Zeit,  die 


nun  eben  einmal  die  grössten  Gegensätze  zusammenführt 
und  dem  gemüthlich  abgeschlossenen  Leben,  das  eine 
Zeit,  kleiner  an  Wirkungskreis,  kleiner  an  Forderungen 
des  Lebens  charakterisirte ,  die  hinter  der  unserigen 
liegt.  Das  Zusammenströmen  und  Wiederauseinander- 
fluthen ,  das  erneute  Mischen  aller  möglichen  fremden 
Elemente  mit  den  originalen,  dem  eigenen  Grund  und 
Boden  entsprossenen,  kurzum  die  ganze  fortwährende 
Fluthbewegung,  die  alle  Culturcentren  der  Gegenwart 
auszeichnet,  es  hat  aus  München  eine  Künstlerstadt  von 
ganz  internationalem  Gepräge  gemacht. 

Dass  unter  solchen  Umständen  das  Vorwiegen 
einzelner  Namen  noch  immer  weiter  zu  Recht  bestehen 
sollte,  blos  weil  sie  der  Mode  des  Tages  durch  ihre  Art  zu 
malen  am  meisten  entgegenkamen,  das  war  ein  Unding, 
welches  ganz  von  selbst  aufhören  musste ,  sollte  nicht 
schliesslich  die  Sache  soweit  gedeihen,  dass  München 
als  Kunstmarkt  mehr  zu  bedeuten  hatte,  als  München 
die  Kunststadt.  Das  Monopol  der  Valutenbestimmung 
von  Namen  lag  in  wenigen  Händen.  Sie  gaben  die 
Parole,  sie  bestimmten  den  Tagescurs,  und  wer  von  ihnen 
ausser  Acht  gelassen  ward,  wissentlich  oder  unwissent- 
lich, der  konnte,  war  er  auch  ein  noch  so  tüchtiger 
Künstler ,  sicher  sein ,  dass  seine  Bilder  lediglich  sein 
Eigenthum  blieben.  Dass  hierin  eine  Aenderung  eintrat, 
ist  ein  Zeugniss  für  den  gesunden  Kern,  der  in  Münchens 
Künstlerschaft  steckt. 

Die  in's  Leben  gerufenen  alljährlich  wiederkehrenden 
Ausstellungen  gewähren  es  einem  Jeden,  der  ernstlich 
strebt,  seine  Arbeit  vor  der  Oeffentlichkeit  zur  Geltung  zu 
bringen.  Keiner  hat  sich  mehr  der  Hegemonie  von 
Namen  zu  unterwerfen,  denn  thatsächlich  spielen  gerade 
die  in  der  Welt  am  meisten  bekannten  Namen  auf  den 
Jahres- Ausstellungen  keine  grössere  Rolle  als  diejenigen 
ihrer  Collegen ;  es  treten  neue  Namen  mit  neuen  Arbeiten 
auf,  frei  liegt  vor  ihnen  die  Bahn,  kein  Hinderniss,  kein 
persönliches  Wohl-  oder  Uebelwollen  kann  ihnen  den 
Weg  versperren  und  aus  jenen  Räumen  eine  Börse 
machen,  wo  die  Resultate  langen  und  strengen  Arbeitens 
nebeneinander  gestellt  sind ,  um  zu  zeigen ,  wo  die 
tüchtigste  Kraft  sich  geoffenbart  habe.  In  dieser  Hin- 
sicht allein  schon  liegt  ein  Moment,  welches  das  Weiter- 
bestehen der  Jahres-Ausstellungen  sichert,  im  allereigensten 
Interesse  der  Künstlerschaft  sichert ,  die  denn  doch 
schliesslich  auch  anderen  Zwecken  und  Zielen  zu  huldigen 
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hat,  als  lediglich  dem  des  gesteigerten 
Handels.  Ist  letzterer  auch  ein  Zeichen 
des  Aufschwunges,  was  man  allseitig  warm 
begrüssen  muss ,  so  ist  denn  aber  doch 
darin  des  Pudels  Kern  nicht  allein  zu  suchen. 
Die  Ausstellungen ,  das  lässt  sich  schon 
heute  feststellen,  bringen  nicht  lediglich 
Dinge,  welche  die  Absicht  der  Verkauf  lich- 
keit  als  innerstes  Wesen  bergen ,  sondern 
vielmehr  die  Absicht,  sich  künstlerisch  zu 
äussern  und  ganz  abzusehen  von  der  momentan 
vorliegenden  Möglichkeit  oder  Unmöglichkeit 
einer  Verwerthung  der  Arbeit.  Und  darin 
liegt  ein  idealer,  selbstloser  Zug,  der  die 
Bestrebung,  aus  der  er  hervorgeht,  adelt. 
Ich  meine  damit  nicht  jene  colossalen  Leine- 
wanden ,  die  in  den  meisten  Fällen  unver- 
käuflich ,  in  erster  Linie  dem  Zwecke 
dienen ,  aufzufallen  und  den  Namen  des  Autors  jedem 
Besucher  der  Ausstellung  mit  Fracturschrift  in's  Ge- 
dächtniss  einzugraben.  Nein,  die  geben  den  Ausschlag 
nicht ,  und  es  wäre  nur  zu  wünschen ,  dass  an  solche 
Dinge  Seitens  der  Jury  der  schärfste  Maasstab  angelegt 
wird,  denn  sie  dienen  in  erster  Linie  einer  ganz  egoistischen 
Prahlerei  und  sagen  uns  in  den  meisten  Fällen  gar 
nichts  oder  sehr  wenig.  Die  Bilder ,  die  ich  meine, 
das  sind  jene ,  welche  ich  als  die  « freie  künstlerische 
Meinungsäusserung »  bezeichnen  möchte ,  es  sind  die- 
jenigen, die  ohne  jeglich  speculativen  Nebengedanken 
entstanden  und  lediglich  in  dem  Drange ,  einer  Idee 
klaren,  persönlichen  Ausdruck  zu  geben,  ihren  Grund 
haben.  Dass  nach  dieser  Seite  ein  ganz  entschiedenes 
Wachsen  bemerkbar  ist ,  steht  ausser  allem  Zweifel. 
Damit  gewinnen  die  Ausstellungen  einen  eigenartigen 
Charakter;  sie  bilden  die  Arena  der  strebenden  Künstler, 
nicht  mehr  den  Bazar  der  feilbietenden  Producenten, 
die ,    es   ist   nicht   zu    leugnen ,    ihre  Preise    noch  immer 


T,  Mcsdag,     Die  alte  Mühle  von  Twello. 


strebt,  geebnet  sind,  da  geht  der  Autoritätsglaube  in 
Trümmer  und  es  gilt  nur  das  als  wahre  Autorität ,  was 
wirklich  gut,  aus  selbstständigem  Denken  und  Fühlen 
entsprungen  ist.  Noch  bleibt  es  übrig,  viel  angenommenes 
Fremdes ,  manche  geradezu  dumme  Nachäfferei  über 
Bord  zu  werfen.  Was  wollen  Jene  unter  uns ,  die  uns 
als  eigenstes  Product  auftischen,  was  weit  bedeutendere 
Menschen  schon  vor  zwanzig  Jahren ,  aber  auf  dem 
Wege  selbstständigen  überzeugten  Schaffens  thaten  ? 
Möchten  doch  diese  der  wahren  Kunst  unwürdigen 
Hanswurstiaden  unselbstständiger  Nachtreter  dahin  ver- 
wiesen werden,  wohin  sie  gehören.  Es  ist  noch  immer 
ein  Anhängsel  des  deutschen  Wesens ,  Fremdes  anzu- 
nehmen und  an  die  Stelle  der  eigenen  gesunden ,  wenn 
vielleicht  auch  manchmal  etwas  derben  Anschauung  zu 
setzen.  Das  giebt  dann  Resultate  von  absolut  unstich- 
haltiger Natur;  sie  gelten  bei  uns  wenig,  im  Auslande 
gar  nichts;  im  Grunde  aber  kann  es  sich  im  Reiche  der 
Kunst  nur  um  Selbstständigkeiten  handeln ;  nur  diese 
halten.  Aber  ihre  Tage  sind  gezählt.  Die  Zukunft  haben  Gewicht,  den  Nachahmern  aber  gehört,  was  recht 
wird  nicht  mehr  in  jenem  Maasse  den  Namen  bezahlen,      und  billig    ist,  Geringschätzung  und   dementsprechende 


als  unsere  Tage  es  noch  thun ;  man  wird  nicht  mehr 
den  Glasfluss  im  Ringe  des  Königs  Stetsfort  für  einen 
Diamanten  halten  und  es  für  etwas  Unmögliches  er- 
achten, dass  ausser  dem  Kreise  der  Auserwählten  auch 
Andere  wahre  Juwelen  vor  die  Augen  der  Welt  bringen 
können,    denn    wo    die    Wege    für   Jeden,    der    ehrlich 


Behandlung. 

Wenn  man  den  Totalcharakter  der  zweiten  Münchener 
Jahres-Ausstellung  betrachtet ,  so  lässt  sich ,  ohne  dass 
man  den  Vorwurf  allzu  kühner  enthusiastischer  Be- 
geisterung auf  sich  ladet,  behaupten,  dass  sie  ihrer  Vor- 
gängerin weit  überlegen  sei.    Die  erste  Jahres-Ausstellung 
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war  ein  geglückter  Versuch,  die  zweite  trägt  den  Stempel 
eines  bereits  auf  Erfahrung  basirenden  und  bewusst 
durchgeführten  Unternehmens;  sie  giebt  die  Bürgschaft, 
dass  jene  Klippen ,  an  denen  das  Schiff  der  Münchener 
Künstlerschaft  zu  stranden  drohte,  die  Theilnahmslosig- 
keit  nämlich  seitens  mancher  Stellen ,  von  denen  man 
Anderes  erwarten  durfte,  glücklich  überwunden  sind, 
nicht  etwa  durch  die  erwartete  Beihilfe ,  sondern  durch 
das  energische,  zielbewusste  Vorangehen  der  Künstler- 
schaft selbst,  die,  so  Gott  will,  endlich  auch  einmal 
dahin  kommen  wird,  bei  Veranstaltung  von  Ausstellungen 
nimmer  mit  tausenderlei  Möglichkeiten  und  Unmöglich- 
keiten rein  schon  hinsichtlich  der  Platzfrage  kämpfen 
zu  müssen.  Es  klingt  wohl  für  das  Ausland  unglaublich, 
aber  es  ist  wahr:  Jene  Ausstellungen,  von  denen  die 
Stadt  München ,  um  es  trocken  herauszusagen ,  das 
materielle  Fett  abschöpft,  finden  in  geliehenen  Gelassen 
statt.  Freilich,  betrachtet  man  die  Weisheit,  womit  ge- 
wisse Landesvertreter  über  Kunstdinge  sprachen,  so 
wäre  es  kein  Wunder,  wenn  alle  Chancen  für  München 
als  Kunststadt  mit  einemmale  weggefegt ,  absichtlich 
vernichtet  würden ,  und  man  muss  also  den  Grad  der 
Intelligenz  in  Bezug  auf  das  Verständniss  für  die  Wichtig- 
keit des  Kunstlebens  und  Treibens  in  allererster  Linie 
in  Berücksichtigung  ziehen,  dann  wird  man  milder  ur- 
theilen  und  die  Klugheit  der  betreffenden  Landesver- 
treter beim  richtigen  Namen  nennen.  Doch  auch  hier 
wird  jenes  widerstandsfähige  Element,  das  die  Münchener 
Künstlerschaft  über  manche  Unebenheit  hinwegführte, 
endlich  zum  Ziele  gelangen  und  nicht  mehr  alljährlich 
«um  Gottes  Willen»  bitten  müssen.  Mögen  dann  alle 
nur  denkbaren  Dinge  im  Glaspalaste  ausstellungsweise 
vor  sich  gehen ;  es  ist  nur  zu  hoffen,  dass  die  Münchener 
Künstlerschaft  sich  bald  im  Falle  befinde,  als  fest- 
stehendes Princip  über  ihre  eigenen  Thüren  schreiben 
zu  können:  My  home  is  my  castle!  Darin  hat  sonst 
Niemand  etwas  zu  suchen ! 

Für  diesmal  und  wohl  noch  für  eine  Reihe  von 
Jahren  ist  man  auf  den  Glaspalast  angewiesen  und  muss 
sich  damit  eben  abfinden,  so  gut  es  geht.  Doch  nun 
zur  Ausstellung  selbst! 

Sie  ist  quantitativ  so  reich  ausgefallen,  wie  es  sich 
kaum  erwarten  Hess,  qualitativ  so,  dass  man  sagen  kann: 
Wenig  ganz  Hervorragendes  (was  ja  übrigens  zu  allen 
Zeiten  und  an  allen  Orten  der  Welt  der  Fall   gewesen 


ist),  sehr  viel  Gutes  und  dann  wie  immer  die  breite, 
mächtige  Schicht  der  Mittelmässigkeit,  die  immerhin  in 
den  einzelnen  Bestandtheilen  ausserordentlich  viel  An- 
muthiges  und  Liebenswürdiges  aufweist.  Ein  völlig  ab- 
gerundetes Bild  lässt  sich  bis  zur  Stunde,  da  diese  Zeilen 
unter  die  Presse  kommen,  noch  nicht  geben,  da  Vieles 
noch  unvollendet,  Manches  überhaupt  noch  gar  nicht  da 
ist.  Man  reservirt  den  Fremden,  die  das  Privilegium 
haben ,  zu  spät  zu  kommen ,  kostbare  Räume ,  um  die 
eigenen  Angehörigen  zu  kürzen.  Das  ist  nun  zwar  sehr 
chevaleresk;  ob  das  Ausland  diese  Noblesse  indessen 
zu  würdigen  versteht,  ist  vielleicht  schwieriger  zu  be- 
jahen, als  die  Frage:  Fühlen  sich  nicht  die  eigenen  An- 
gehörigen auf  Kosten  Fremder  zurückgesetzt?  Auch 
da  wird  die  Zeit  Remedur  schaffen,  und  es  wird  hof- 
fentlich der  Tag  kommen,  wo  man  nicht  mehr  vor  aus- 
ländischen Ateliers  zu  antichambriren  braucht,  um  Ver- 
sprechungen betreffs  Beschickung  der  Ausstellung  zu 
bekommen,  sondern  wo  man  stolz  genug  sein  kann, 
selbst  eine  Antichambre  zu  besitzen ,  wo  man  auswär- 
tigen Besuch  empfängt.  Das  Beste  ist  es  nicht  immer, 
was  von  Aussen  kommt  und  mit  demüthigem  Danke 
angenommen  wird ,  das  steht  fest.  Wenn  man  manche 
Seiten  der  ausländischen  Kunst  lediglich  nach  dem  be- 
urtheilen  wollte ,  was  in  München  zur  Ausstellung  ge- 
langt, so  würde  sich  manch'  ein  Trugschluss  ergeben, 
und  es  wäre  daher  nur  zu  wünschen,  dass  das  Coquet- 
tiren  mit  dem  Auslande  endlich  einmal  aufhörte  und 
den  eingeführten  Arbeiten  gegenüber  das  gleiche  Maass 
von  Strenge  hinsichtlich  der  Beurtheilung  angewandt 
würde,  wie  es  den  eigenen  Angehörigen  gegenüber  ge- 
schieht. Wir  achten  und  verehren  die  Franzosen  in 
ihrer  grossartigen,  vielseitigen  Kunstübung,  aber  wir 
dürfen  nicht  schlechtweg  in  den  Fehler  verfallen,  Alles 
als  mustergiltig  anzuschauen,  was  von  französischer  Her- 
kunft ist.  Wie  es  damit  steht,  so  steht  es  noch  mit 
anderen  Dingen,  und  man  kann  sehr  wohl  das  richtige 
Maass  von  Selbstbewusstsein  in  sich  tragen,  ohne  einer 
lächerlichen  Selbstüberhebung  anheimzufallen.  Diese  ist 
ebenso  wenig  werth  wie  die  fortwährende  Bereitschaft 
zu  moralischen  Verbeugungen  und  Complimentenreisserei 
dem  Auslande  gegenüber.  Wenn  wir  nur  Dem  den 
Eingang  zu  uns  gestatten,  was  wirklich  gut  ist,  so  geben 
wir  nur  jenem  Stolze  Ausdruck .  den  jeder  Mann  für 
sein   eigenes  Heim   in   erster  Linie   besitzen    muss,   und 
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die  Achtung  der  fremden  Elemente  für  uns  wird  da- 
durch keineswegs  geschmälert,  sie  wird  sich  im  Gegen- 
theile  heben. 

Soweit  sich  bis  zur  Stunde  ein  Ueberblick  gewinnen 
lässt ,  ist  die  sogenannte  « grosse  Kunst »  nicht  sehr 
stark  vertreten,  wenn  es  auch  an  grossen  Leinewanden 
keineswegs  mangelt. 

Ein  Meister,  der  früher  gar  oft  durch  seine  grossen 
Werke  die  Welt  in  Erstaunen  setzte,  ist  H.  Siemiradzki 
in  Rom.  Das  von  ihm  ausgestellte  Bild  «Phryne  zeigt 
sich  auf  dem  Feste  zu  Eleusis  als  Aphrodite  Ana- 
dyomene»  birgt  ausser  den  vielen  tüchtigen  Seiten,  die 
es  aufzuweisen  hat,  auch  gar  manches  Fragezeichen 
schwerwiegender  Natur  in  sich.  Dass  es  von  einer 
Hand  geschaffen  sei,  die  leicht  und  mühelos  über  Form 
und  Farbe  gebietet,  das  ist  unleugbar;  aber  das  Ganze 
ermangelt  jenes  erwärmenden  Hauches,  der  uns  für  ein 
Bild  von  diesen  Dimensionen  einzig  und  allein  ein  ge- 
wisses Interesse  erwecken  kann.  Die  Hauptfigur,  die 
vor  allem  Volke  die  Reize  ihres  schönen  Leibes  preis- 
gibt und  begreiflicherweise  besonders  von  der  jüngeren 
Männerwelt  mit  sehr  unzweideutigen  Gefühlen  betrachtet 
worden  sein  mag,  trotzdem  das  Alterthum  in  solchen 
Dingen  nichts  von  unserer  ganz  modernen  Tugendhaftig- 
keit besass,  sie  entbehrt  jenes  dämonischen  Zuges,  den 
gerade  die  Hetärenschönheit  so  oft  als  einen  unheim- 
lichen Magneten  erscheinen  lässt.  Man  erinnere  sich 
an  Daudet  's  Sappho !  Das  ist  ein  Typus  aus  diesen 
Regionen!  Aber  Siemiradzki  's  Phryne!  Sie  hat  kein 
Körnchen  von  attischem  Salze  im  Ausdrucke  ihres 
Wesens,  noch  lodert  in  ihren  Augen  jene  verzehrende 
Gluth,  die  das  Lebensmark  einer  Männergeneration  zum 
Dorren  bringt.  Sie  steht  Modell,  während  doch  eigentlich 
die  ganze  Scene  seitens  des  Weibes  etwas  unverkennbar 
Provocirendes  an  sich  hat !  Oh  —  sie  entkleidete  sich  nicht, 
um  sich  den  Genossinnen  ihres  Geschlechtes  zu  zeigen, 
nein ,  sie  wollte  damit  die  erregbare  Phantasie  der 
Männerwelt  in  die  Wirbel  und  Strudel  hineinziehen,  die 
dem  Dämon  der  weiblichen  Schönheit  ebenso  eigen  sind 
wie  den  verborgenen  Tiefen  des  Flusses ,  nach  welchen 
unwiderstehliche  Mächte  den  £ohn  der  Erde  hinab- 
ziehen, um  ihn  nicht  wieder  herzugeben.  Davon  hat 
Siemiradzki  's  Phryne  nichts;  sie  ist  ein  schönes  Weib 
ohne  Race,  was  ohne  hetärenhafte  Pikanterie  sich  von 
der  lieben  Sonne  anscheinen  und  von  einigen  griechischen 


Jünglingen,  die  übrigens  das  Maass  der  Wohlanständig- 
keit nicht  überschreiten,  bewundern  lässt.  Das  archäo- 
logische Wissen,  das  Siemiradzki's  Arbeiten  immer  vor- 
teilhaft auszeichnete,  ist  auch  da  in  reichem  Maasse 
vorhanden,  aber  es  hilft  nicht  über  die  Schwächen  des 
Bildes  hinweg. 

Von  ganz  anderer  Race  ist  das  grosse  Bild  von 
Alois  Delug  in  München:  «Alarich's  Begräbniss».  Delug 
ist  ein  relativ  junger  Künstler,  von  Geburt  Tiroler;  er 
fiel  schon  im  Jahre  1 889  auf  der  Ausstellung  durch  ein 
grösseres  Bild  auf,  das  von  durchaus  selbstständiger  Auf- 
fassung zeugte  und  den  Gegenstand,  den  es  behandelte, 
durchaus  nicht  im  Sinne  jener  oft  widerwärtig  süsslich 
conventionellen  Art  behandelte,  welche  die  Erscheinungen 
der  modernen  religiösen  Kunst  oft  geradezu  abstossend 
macht.  Seine  « Kreuztragung »  zeugte  von  grosser  Auf- 
fassung, besonders  war  die  Gruppe  der  Frauen  im  Vorder- 
grunde edel,  monumental  gehalten.  Die  Kraft  indessen, 
die  er  in  dem  neuerdings  geschaffenen  Werke  entfaltet, 
ist  ungleich  mehr  entwickelt  in  der  künstlerischen 
Ausdrucksweise. 

Wer  jemals  sich  mit  deutscher  Literatur  beschäftigt 
hat  und  die  Gedichte  der  romantischen  Schule  kennen 
lernte,  der  erinnert  sich  der  wunderbar  stimmungsvollen 
Platen'schen  Verse : 

„Nächtlich  am  Busento  lispeln  bei  Cosenza  dumpfe  Lieder, 
Aus  den  Wassern  schallt   es   Antwort  und  in  Wirbeln  klingt  es  wieder ! 
Und  den  Fluss   hinauf,   hinunter,    zieh'n  die  Schatten  tapfrer  Gothen, 
Die  den  Alarich  beweinen,  ihres  Volkes  besten  Todten".  etc. 

Der  gewaltige  Westgothenkönig  starb  i.  J.  410  und 
die  Sage  berichtet,  dass  römische  Gefangene  den  Lauf 
des  Busento  ableiten,  im  alten  Bette  das  tiefe  Königs- 
grab  bereiten  mussten,  dass  dort  der  jugendliche  Heer 
führer  zu  Pferde  dem  Schoosse  der  Erde  anvertraut 
worden  und  dann  der  Fluss  wieder  in  seinen  alten  Lauf 
geleitet  worden  sei ;  die  römischen  Gefangenen  aber  habe 
man  getödtet,  auf  dass  kein  Mund  des  grossen  Todten 
Ruhestätte  verrathen  möge.  Den  Moment  der  Bestattung 
hat  der  Künstler  zur  Darstellung  gewählt.  Tief  zwischen 
aufgeworfenen  Erdwällen  ist  das  Grab,  das  den  Eroberer 
aufnehmen  soll.  Fackeln  erhellen  die  Stätte.  Von  Kriegern 
und  Priestern  umgeben ,  gefolgt  von  den  Getreuen  des 
Heeres,  wird  die  Leiche,  im  Sattel  festgebunden,  her- 
niedergeleitet. Das  Pferd  scheut  vor  dem  dunklen  Grunde, 
in  dem  es  mit  seinem  todten  Gebieter  ruhen  soll.  Die 
Hauptgruppe,  welche   so  ziemlich   die  Mitte  des  Bildes 
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einnimmt,  ist  von  einer  Kraft  der  Composition,  die  dem 
grossartigen  Gegenstande  vollständig  entspricht.  Keinerlei 
überflüssiges  Beiwerk  stört  die  schön  componirte,  massig 
wirkende  Erscheinung.  Mit  den  Lichteffecten  ist  der 
Künstler  weise  und  sparsam  umgegangen ;  das  Sujet 
spricht  in  allererster  Linie ,  nicht  das  was  drum  und 
dran  hängt.  Das  Studium  der  wissenschaftlichen  Seite 
der  Sache  drängt  sich  nirgends  in  den  Vordergrund, 
es  liegt  vielmehr  eine  Grösse,  ein  Ernst  der  Auffassung 
vor,  wie  man  sie  an  Ret  hei' sehen  Compositionen  ge- 
wohnt ist,  und  man  darf  dem  Künstler  wohl  aus  ganzem 
Herzen  Glück  wünschen  zu  der  Art,  wie  er  sein  Thema 
bemeistert  hat.  Grosse  historische  Bilder  mit  Stoffen 
der  Vergangenheit,  das  ist  in  der  Kunst  unserer  Tage 
eine  immer  seltener  werdende  Erscheinung ;  es  ge- 
hört ein  gewisser  Muth  dazu,  um  sich  an  eine  solche 
Aufgabe  zu  wagen.  Vielfach  verhält  sich  die  künstlerische 
Meinung  unserer  Tage  derartigen  Versuchen  gegenüber 
ablehnend.  Doch  wo  solch  kraftvolle,  energische  Art  sich 
in  einem  grossen  Thema  zum  Durchbruche  verhilft,  da 
muss  man  dem  Künstler  Achtung  entgegenbringen.  Es 
gehört  dazu  immer  doch  noch  ein  ganz  ander  Stück 
Entschlossenheit  und  künstlerischen  Willens,  als  wenn  es 
sich  darum  handelt,  ein  Stück  Natur  durchzustudiren  und 
in  geklärter  Weise  zum  Bilde  zu  verarbeiten.  In  manchen 
Beziehungen  ist  es  ja  ein  Glück  zu  nennen,  dass  die 
Costümmalerei  im  grossen  Stil  —  die  man  vielfach 
fälschlich  als  Historienmalerei  bezeichnete  —  etwas  mehr 
in  den  Hintergrund  gedrängt  worden  ist  durch  ein  gesundes 
Streben  nach  wahrer,  der  Natur  nahekommender  Auf- 
fassung. Aber  Der  ist  auf  dem  Holzwege,  der  in  einer 
Arbeit,  wie  der  De/ug'schen,  nicht  ein  sorgsames,  tief- 
gehendes Naturstudium  erkennen  will ,  sondern  nur  das 
historische  Moment  in  der  Sache  bekrittelt.  Das  tritt 
dem  Ausdrucke  des  Könnens  gegenüber,  was  im  Ganzen 
liegt,  beinahe  zurück ;  die  künstlerisch  geartete  Idee  rückt 
gebietend  in  den  Vordergrund. 

Ein  anderes  historisches  Sujet  behandelt  Otto  Frie- 
derich in  München  mit  seinem  «  Kaiser  Heinrich  IV.  im 
Schlosshofe  zu  Canossa».  Auf  einer  Gallerie,  von  der 
breite  Steinstufen  zum  Hofe  niederführen ,  schreitet 
Gregor  VII.  mit  seinem  Gefolge  daher  und  blickt  mit 
nicht  zu  verkennenden  Gefühlen  des  Hasses  nieder  auf 
den  gedemüthigten  deutschen  Fürsten,  der,  selbst  im 
härenen    Büssergewande   eine   trotzige  Erscheinung,   ge- 


senkten Hauptes  und  in  blossen  Füssen  der  Lösung  des 
Bannes  harrt.  Hinter  ihm  haben  sich  seine  Begleiter 
vor  dem  Vertreter  Petri  auf  die  Knie  geworfen  und 
beugen  sich  in  furchtsamer  Demuth.  Das  Bild  hat  un- 
zweifelhaft manch'  gute  Seiten.  Die  Figur  des  greisen 
Papstes  ist  entschieden  die  wohlgelungenste,  im  geistigen 
Ausdrucke  bedeutsamste,  was  in  gleichem  Maasse  nicht 
von  seinem  Gegner,  dem  königlichen  Büsser  im  härenen 
Gewände,  gesagt  werden  kann,  wenn  ihm  in  der  ganzen 
Erscheinung  auch  eine  gewisse  trotzige  Energie  nicht 
abzusprechen  ist.  Der  Ton,  der  durch  das  Ganze  geht, 
hat  Anklänge  an  die  Lichtwirkung  eines  kalten  frostigen 
Wintertages,  die  immer  eine  gewisse  Härte  der  Luft- 
perspective  in  sich  trägt,  doch  ist  gerade  dieser  Um- 
stand nicht  so  ausgeprägt ,  als  er  es  sein  dürfte.  Viel- 
leicht trägt  die  unkörperhafte  Erscheinung  des  Schnees 
das  Ihrige  zu  diesem  Eindrucke  bei.  Immerhin  aber 
kann  man  auch  dieser  Leistung,  die  ebenfalls  einen 
noch  jugendlichen  Künstler  zum  Autor  hat ,  seine  An- 
erkennung nicht  versagen ,  weil  sie,  abgesehen  von  den 
ihr  anhaftenden  Ungelöstheiten,  den  Ausdruck  bestimmten 
Wollens,  ernstesten  Strebens  an  sich  trägt. 

Der  Geschichte  unserer  Tage  angehörend  ist  ein 
Bild,  dessen  Held,  ein  längst  vermodertes  Gerippe,  dem 
Boden  entnommen  wurde,  wo  er,  der  erste  Grenadier 
Frankreichs,  den  Soldatentod  starb.  Im  Jahre  1889 
stellte  die  französische  Regierung  an  den  bayerischen 
Staat  das  Ansuchen,  die  Gebeine  des  am  27.  Juni  1S00 
in  dem  Treffen  bei  Neuburg  gefallenen  Latour  d'Auvergne 
ausheben  und  nach  seinem  Heimathlande  überführen  zu 
dürfen,  wo  sie  nun  im  Pantheon  ruhen.  Unter  mili- 
tärischen Ehren  wurden  die  wenigen  Ueberreste  des 
Braven  der  Erde  entnommen  ,  deutsche  Soldaten  gaben 
den  Ehrensalut  ab  und  die  Gesandten  der  gallischen 
Republik  waren  voll  des  Lobes  über  die  Haltung  der 
deutschen  Officiere  und  Truppen,  die  in  dem  Todten 
einen  tapferen  Kameraden  ehrten.  Der  Moment,  den 
der  Künstler  wählte,  ist  jener,  da  der  Sarg,  auf  einer 
Tricolore  stehend,  den  Vertretern  des  Nachbarstaates 
ausgeliefert  wird,  während  die  in  Paradeaufstellung  rück- 
wärts stehenden  Truppen  dem  Todten  ihre  Ehren- 
bezeugung abgeben.  Links  stehen  Gruppen  von  flambeaux- 
tragenden  deutschen  Soldaten,  neben  ihnen,  in  dunkeln 
Uniformen ,  die  Vertreter  Frankreichs.  Die  Mitte  des 
Bildes  nimmt  der  emporgehobene  Sarg   ein,    angesichts 
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dessen  einer  der  Gesandten  spricht,  rechts  reihen  sich 
Officiere  bayerischer  Regimenter  an.  Solch'  einen  Act 
künstlerisch  darzustellen,  das  verlangt  eine  Kraft,  wie 
sie  besser  nicht  gefunden  werden  konnte,  als  in  Albert 
Keller  in  München.  Er  hat  es  verstanden,  die  Ceremonie 
zu  einem  wirklichen  Bilde  zu  gestalten  und  das  Ganze 
nicht  schlechtweg  als  eine  jener  schon  tausendfach  ge- 
sehenen und  beinahe  immer  gleich  langweiligen  Scenen 
zu  behandeln ,  die  alljährlich  so  und  so  oft  in  den 
illustrirten  Journalen 
sich  vorfinden.  Frei- 
lich war  ihm  die  Farbe 
dabei  ein  mächtiger 
Hebel.  Dass  es  kein 
leichtes  Problem  war, 
die  schwarzgekleide- 
ten Figuren  ebenso 
wie  die  vielen  hell- 
blauen Uniformen  im 
Tone  so  zu  stimmen, 
dass  keines  von  bei- 
den herausfiel ,  das 
liegt  für  Jeden  auf 
der  Hand,  der  sich 
je  mit  solchen  Fragen 
künstlerisch  beschäf- 
tigt hat.  Keller  nahm 
die  mildernde  Wirk- 
ung vollen  Sonnen- 
scheines ,  der  alles 
gegen  das  Licht  Ge- 
sehene schleierhaft 
grau  erscheinen  lässt, 
und  das  ist  ihm  denn 
auch  meisterhaft  ge- 
glückt. Das  Ganze  ist  voll  und  tonig  gehalten,  nicht  eine 
einzige  Stelle  fällt  aus  der  ganzen  Stimmung  heraus, 
und  das,  um  was  es  sich  handelt,  ist  dabei  in  feiner, 
nobler  Art  genügend  accentuirt.  Nicht  weniger  trefflich 
sind  zwei  andere  von  ihm  ausgestellte  Bilder :  « Diner » 
und  «Damenportrait».  Eine  elegante  Gesellschaft,  um 
die  gedeckte  und  hell  erleuchtete  Tafel  geschaart,  zeigt 
das  erste,  an  dem  die  vorzüglich  vertheilten  Hellig- 
keiten und  Dunkelheiten  ungemein  wahr  und  weich 
wirken ;    das   einfach   gehaltene  Damenportrait   ist  ganz 
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im  Gegensatze  zu  den  genialen  Farbenstudien,  die  voriges 
Jahr  unter  dem  gleichen  Namen  figurirten,  diesmal  ein 
wirkliches  Bildniss ,  bei  welchem  der  fein  gezeichnete 
und  modellirte  Kopf  als  sprechende  Hauptsache  wirkt. 
Unter  den  räumlich  grossen  Arbeiten  tritt  vor  Allem 
eine  durch  die  ganz  eigenartige  Auffassung,  die  edle, 
grosse  Haltung  des  figürlichen  sowohl  als  landschaft- 
lichen Theiles  in  den  Vordergrund.  Es  ist  ein  Werk 
von  Bruno  Piglhein  in  München,    eine  Reminiscenz  von 

seiner     Reise     nach 
dem  gelobten  Lande, 
deren    grösstes    und 
bedeutendstes  Ergeb- 
niss     das     bekannte 
Panorama    mit     der 
Kreuzigung      Christi 
bildete.  Piglhein,  der 
schon   früher    durch 
seinen     « sterbenden 
Christus »        gezeigt 
hatte,   welch'  monu- 
mentale Ader  in  ihm 
stecke ,    schien    eine 
Zeit  lang  ganz  von  der 
Pikanterie  der  Pastell- 
malerei gefangen  ge- 
nommen zu  sein,  wie 
denn  auch  die  Sujets, 
die  er  in  dieser  Tech- 
nik behandelte,  mehr 
nach     der    pikanten 
Seite  des  Lebens  als 
nach   einem   ernsten 
grossen  Streben  hin- 
neigten.    Mit  seiner 
neuen   Schöpfung ,    « Blind » ,   ist  er    voll    und   ganz    in 
ein  anderes  Fahrwasser  gerathen.     Sie  trägt  den  Stempel 
ernster  Mannesarbeit,    künstlerisch  ebenso  bedeutsamen 
als   geistreichen  Schaffens.     Er  ist  ein   Moderner,    ohne 
der  Mode   nachzulaufen   und   ihre  Lächerlichkeiten  zum 
Gegenstande   seiner  Arbeit   zu   machen ;    vielmehr  liegt 
ein  Zug  von  unverkennbar  reiner  selbstständiger  Art  in 
seinen  neuesten  Aeusserungen. 

Steiniges,  zum  grossen  Theile  unfruchtbares  Terrain, 
auf  dessen  magerer  Erdkrume  tausend  und  abertausend 
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Blüthen  von  wildem  rothen  Mohn  stehen,  darüber  ein 
violett  grauer  Himmel,  das  ist  die  Landschaft,  in  der  er 
seine  Geblendete  daherwandeln  lässt.  Es  ist  eine  hohe, 
stolze  weibliche  Figur  in  dunkeln  Gewändern.  Das  Antlitz 
mit  den  geschlossenen  Augenlidern  ist  leicht  nach 
rückwärts  geneigt,  so  dass  der  volle  Luftreflex  darauf 
spielt.  In  der  herabhängenden  Rechten  trägt  sie  einen 
weitbauchigen  thönernen  Wasserkrug,  die  Linke  hält 
den  Stab,  mit  dem  das  Weib  tastend  seinen  Weg  sucht. 
Der  Gegensatz  der  rothleuchtenden  Landschaft  und  der 
langsam  daherschreitenden  Figur  hat  etwas  seltsam 
Berührendes,  der  Contrast  zwischen  Farbe  und  Blindheit 
ist  in  poetisch  feiner  künstlerischer  Weise  gelöst,  es 
liegt  ein  Reiz  ganz  eigener  Art  in  den  Gegensätzen. 
Und  dabei  breitet  sich  Ruhe,  Stille  über  das  Ganze, 
ein  Gefühl  der  Abgeschiedenheit,  das  in  der  menschlichen 
Erscheinung  ebenso  zum  Ausdrucke  kommt  wie  in  der 
Landschaft,  beherrscht  die  Stimmung,  kurzum,  es  ist 
mit  einem  Worte  gesagt  ein  gutes,  eines  jener  Bilder 
der  Ausstellung,  die  man  zu  der  kleinen  Zahl  der  wirklich 
bedeutenden  Erscheinungen  zählen  kann.  Das  zweite, 
ebenfalls  von  Piglhein  herrührende  Bild  zeigt  eine  reich 
mit  Schmuck  gezierte  Orientalin,  einen  Halbact.  Auch 
dieser  Arbeit  sind  grosse  Vorzüge  nicht  abzusprechen, 
besonders  die  farbige  Behandlung  des  Ganzen  hat  etwas 
ungemein  Weiches,  Fleischiges,  indessen  steht  es,  was 
seine  Bedeutung  als  Kunstwerk  betrifft,  nicht  auf  einer 
Linie  mit  dem  zuerst  behandelten. 

Ehe  wir  weiter  gehen,  sei  in  erster  Linie  unserer 
diesmal  beigegebenen  Bilder  Erwähnung  gethan,  die 
sammt  und  sonders  der  Jahres-Ausstellung  entnommen 
sind  und  deshalb  hier  leicht  eingeschaltet  werden  mögen. 
Das  erste,  auch  eines  der  Morceaux  de  resistance  der 
Ausstellung,  rührt  von  Orrin  Peck  in  München  her  und 
betitelt  sich  «Von  ihm » .  Gott,  wie  oft  ist  die  Scene 
gemalt  worden,  wo  « Sie »  einen  Brief  von  « Ihm  »  liest. 
Man  möchte  zuweilen  beinahe  erschrecken,  wenn  man 
liest,  dass  wieder  einmal  solch  eine  künstlerische  Inter- 
pretation des  «Briefstellers  für  Liebende  beiderlei  Ge- 
schlechts »  auf  einer  Ausstellung  paradirt.  Warum  wohl  ? 
Weil  in  den  meisten  Fällen  die  blödeste  Modellcopirerei 
aus  diesen  Dingen  spricht. 

Dass  man  aber  auch  solch  einem  tausendfach  be- 
handelten Thema  neue  Seiten  abgewinnen  könne,  zeigt 
unser    Künstler,     der    sich    seiner    Aufgabe    in    ebenso 


liebenswürdiger  als  feiner  Art  entledigte.  Und  was 
schliesslich  auch  noch  mit  in  die  Wagschale  fällt:  Das 
Bild  ist  ziemlich  grau  gehalten,  eine  stark  betonte  Luft- 
wirkung macht  sich  in  demselben  geltend ,  man  kann 
es  beinahe  ein  Plein-air  nennen  und  es  stellt  keine 
Kattun-  noch  Drillichblousen,  keine  Menschen  mit  un- 
gewaschenen  Gesichtern,    Händen   und —  s.  w. 

dar,  es  hat  nicht  den  geringsten  Anflug  einer  brutalen 
Ader  an  sich  und  ist  bei  alledem  modern !  Wird  es  dem 
Künstler  nicht  gehen  wie  Atta  Troll?  Wird  er  nicht 
Stein  um  Stein  auf  sich  geworfen  sehen,  weil  er  es 
wagte,  einem  Dinge,  was  in  jeder  Beziehung  wahr  wirkt, 
auch  eine  liebenswürdige  Aussenseite  zu  geben?  Nichts 
sei  ferner  von  uns,  als  jener  Süsslichkeit  das  Wort  reden 
zu  wollen,  die  wir,  wie  es  scheint,  glücklich  abgestreift 
haben,  in  der  Hauptsache  wenigstens  (es  gibt  ja  noch 
immer  Käufer  und  auch  Producenten  solcher  Artikel). 
Soll  aber  damit  der  Gewöhnlichkeit,  der  Langeweile, 
dem  Widerwärtigen  Thür  und  Thor  geöffnet  sein  und 
eine  wahrhafte  Proletarierregierung  in's  Gebiet  der  bilden- 
den Kunst  hineingetragen  werden?  Nein!  Der  Ekel 
daran  wird  bald  gross  genug  sein,  dass  man  sich  ihrer 
entledigt,  besonders  in  jenen  Fällen,  wo  nichts  dahinter 
steckt  als  eine  ganz  alberne  Selbstbeweihräucherung, 
wo  das  Ganze  nicht  einmal  wahrer  und  ehrlicher  Ueber- 
zeugung  entsprungen  ist.  Wo  die  letztere  durchleuchtet, 
da  trägt  auch  stets  das  Product  einen  geistigen  Stempel, 
der  unter  Umständen  hoch,  ungeheuer  hoch  anzuschlagen 
ist,  aber  er  muss  künstlerisch  —  unwillkürlich  wirken, 
sonst  sinkt  das  Ganze  auf  einen  niedrigeren  Grad  als 
die  selbstständige,  wenn  auch  noch  hilflose  Arbeit  eines 
ABC-Schützen  ihn  einzunehmen  im  Stande  ist.  Brüllen 
ist  nicht  immer  gleichbedeutend  mit  Schlachtgesang, 
unsaubere  Figuren  schlecht  oder  übertrieben  zeichnen 
und  schlecht  malen  nicht  gleichbedeutend  mit  wahrem 
Realismus.  Diejenigen,  welche  den  letzteren  künstlerisch 
gestalteten  und  bis  auf  die  letzte  Consequenz  verfolgten, 
haben  und  hatten  es  nicht  nöthig,  den  Mitlebenden 
moralische  Daumenschrauben  anzulegen,  um  ein  Gestöhn 
der  Bewunderung  zu  erpressen. 

Orrin  Peck's  Bild  macht  den  Eindruck  vollständigster 
Unmittelbarkeit,  es  ist  ein  Stück  Natur  ohne  Ziererei, 
ohne  Verzuckerung,  ohne  Versalzung,  schön  gezeichnet, 
sympathisch  in  der  Farbe;  das  Menschenkind,  was  da 
traumverloren    an    der    Gartenhecke    steht,    wo    Blumen 
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und  ein  liebes  Wort  jenen  Ausdruck  des  verstohlenen 
Grusses  geben ,  der  das  Herz  schwellen  macht ,  es  ist 
ein  fein  beobachtetes  Stück  Seelenleben ;  ja  es  ist  wahr, 
jenes  freudig  unbewusste  Hinstarren  nach  einem  Punkte, 
den  das  Auge  gar  nicht  sucht,  denn  in  diesem  Moment 
ziehen  ganz  andere  Bilder  vorüber ,  als  jene ,  die  sich 
thatsächlich  auf  der  Netzhaut  spiegeln.  Das  Figürchen 
hat  etwas  ganz  unsäglich  Poetisches  und  es 
thut  förmlich  wohl,  wieder  einmal  solch  einem 
Wesen  zu  begegnen. 

«Psalm  146,  V.  9»  betitelt  sich  das  ganz 
ausserordentlich  feine  und  zarte  Bild  von 
Therese  Schwartze  in  Amsterdam.  Psalm  146 
aber  beginnt  mit  den  Worten :  « Lobe  den 
Herrn,  meine  Seele!  Ich  will  den  Herrn  loben, 
so  lange  ich  lebe  und  meinem  Gott  lobsingen, 
weil  ich  nur  bin !  Verlasset  Euch  nicht  auf 
Fürsten,  sie  sind  Menschen,  die  können  ja  nicht 
helfen»  etc.  etc.  Was  in  den  Worten  gesagt 
ist,  das  steht  auf  den  Mienen  geschrieben  mit 
feiner  Seelenmalerei.  Der  Ton  des  Ganzen  ist 
ernst,  tief.  Die  talentvolle  Autorin  hat  die 
Heilsarmee  der  Luministen  offenbar  nicht  in  ge- 
nügendem Maasse  kennen  gelernt,  sonst  wäre 
sie  nicht  so  tief  und  kräftig  in  der  Farbe  ge- 
gangen ;  doch  hat  sie  sich  darin  wohl  mehr 
an  bewährte  Landsleute  älterer  Ordnung  ge- 
halten und  ist  im  richtigen  Geleise  geblieben. 
Was  thut's,  ob  einer  hell,  ob  er  dunkel  malt, 
das  Endresultat  aller  diesbezüglichen  Fragen 
bleibt  doch  immer:  Ist  das  Werk  ein  künst- 
lerisches? Das  darf  in  Bezug  auf  die  Arbeit 
von  TA.  Schwartze  in  allen  Dingen  bejaht 
werden. 

Auf  den  Tanzboden  eines  Spreewälder  Gast- 
hauses führt  das  Bild  von  Otto  Piltz  in  München, 
der  übrigens  die  halbe  Zeit  des  Jahres  in  jenen 
wasserfurchen-durchzogenen,  waldigen  Gründen 
weilt,  von  denen  die  Welt  im  Grossen  und 
Ganzen  Nichts  weiss  und  die  auch  ihre  ganz  eigene 
Poesie  haben. 

Ich  weiss  nicht ,  warum  mir  unwillkürlich  zwei 
Bilder  von  Defregger  einfielen ,  der  « Tanz  auf  der 
Alm»  und  die  «Ankunft  auf  dem  Tanzboden».  Herr- 
gott,   geht's    da    an    ein    Schnalzen,     an    ein    Juchzen, 


wie  lacht  den  Deandln  das  Herz,  wenn  der  Schuhplattler 
anhebt  und  die  breiten  Finger  des  Holzknechts,  der  die 
Zither  schlägt,  ungefüg  auf  dem  Griff brette  hin  und 
wieder  tasten,  der  helle  Klang  der  Metallsaiten  durch 
den  Raum  tönt  und  im  Holzwerke  nachzuzittern  scheint ! 
Otto  Piltz  lässt  in  seinem  Bilde  die  Nähe  der  Grossstadt 
durchblicken,  Handschuhe  werden  angezogen,  die  Stiefel 


F.  M.  Brcdt.     Arabisches  Frauenbad  in  Tunis. 


sind  fein  gewichst,  natürlich  fehlt  auch  die  Dienstmütze 
des  Reservemannes  nicht;  laut  Inschrift  darf  nicht  ge- 
raucht werden,  aber,  wie  nun  einmal  so  die  gebildeten 
Jungen  der  Grossstadt  sind,  steht  ganz  vorne  dran  einer, 
die  Hände  in  den  Hosentaschen ,  den  Glimmstengel  im 
Munde.     Selterswasser,  Limonade  und  Grog  bezeichnen 
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die  Culturstufe,  auf  der  man  sich  hier  befindet  und  es 
fehlt  eigentlich  nur  noch  eine  Specialkarte  der  mit 
deutscher  Beharrlichkeit  festgehaltenen  afrikanischen 
Länder,  in  denen  nun  die  Engländer,  da  sie  selbst 
keinen  Tropfen  Blut  zu  vergiessen  brauchten,  gewiss 
eine  Musterwirthschaft  einrichten  werden ! 

Die  Mädel  in  ihrer  reizenden  Tracht  nöthigen  einem 
auf  dem  Pütz'schen  Bilde  das  meiste  Interesse  ab ,  es 
sind  unverfälschte  Erscheinungen,  dass  sie  etwas  ge- 
zierter und  gelangweilter  herumstehen,  als  dies  sonst 
bei  Bauerndirnen  in  Erwartung  eines  kommenden  Tanz- 
vergnügens der  Fall  zu  sein  pflegt,  nun  das  liegt  wohl 
auch  in  den  Einflüssen  der  nahen  nordischen  Bildungs- 
metropole. Schliesslich  —  wenn  der  Tanz  losgeht ,  ist 
das  Vergnügen  doch  gross,  und  wenn  man  später  einer 
oder  der  anderen  der  schmucken  Dirnen  etwa  in  Berlin 
als  Amme  begegnet,  so  mag  man  denken,  dass  der 
Tanzboden  die  Herzen  oft  viel  näher  bringe  als  Standes- 
amt und  kirchliche  Trauung. 

Ein  ander  Bild ,  auch  dem  nordischen  Volksleben 
entnommen,  ist  Chr.  L.  Bokelmann's  (Düsseldorf) 
«Kindstaufe».  Als  scharfer  Charakterzeichner  hat  sich 
der  Künstler  schon  einen  zu  allgemein  bekannten  Namen 
gemacht,  als  dass  es  nach  dieser  Seite  hin  specieller 
Hinweise  bedürfte.  Ausserdem  werden  wir  an  dieser 
Stelle  gelegentlich  eine  ganze  Reihe  von  Bokelmann's 
Handzeichnungen,  Studien  etc.  veröffentlichen  und  bei 
dieser  Gelegenheit  des  Näheren  auf  ihn  zurückkommen. 

Bei  der  Kindstaufe  ist  es  selbstverständlich,  dass 
gehörig  gegessen  und  getrunken  wird,  bildet  sie  doch 
quasi  die  Fortsetzung  des  Hochzeitmahles.  Die  Frauen 
—  das  liegt  in  der  Natur  der  Sache  —  haben  allerlei 
tiefsinnige  Bemerkungen  über  die  Aehnlichkeit  mit  Vater 
oder  Mutter  zu  machen,  obschon  der  Bainbino  meist 
das  noch  nicht  besitzt,  was  man  so  ganz  eigentlich  ein 
Gesicht  nennt.  Doch  —  was  hindert  das  die  theil- 
nahmsvollen  Frauenherzen,  irgend  etwas  zu  sagen  oder 
zu  denken!  Trifft's  zu  oder  nicht,  das  ist  ja  ganz 
gleichgiltig.  Der  Bambino  präsidirt,  wird  sogar  von  der 
«  Fru  Pastern »  auf  den  Arm  genommen  und  fein  schön 
befunden.  Derweilen  solch'  weiblich  liebevolle  Zuthunlich- 
keit  und  Cafetrinkerei  am  einen  Tische  herrscht,  dampfen 
am  andern  drüben  die  Pfeifen ;  politische  Gespräche  tief- 
ernster und  bildender  Natur  zwischen  Dorfschulze,  Lehrer, 
Gutsverwalter   und   wie    die  Honoratioren    alle    heissen, 


die  dem  « glücklichen »  Vater  heute  die  Ehre  ihres  Be- 
suches schenken,  vertreten  dort  in  männlich  muthiger 
Ausdrucksweise  die  Stelle,  wo  die  Weiber  das  Gefühl 
walten  lassen.  Was  scheert  den  Vater  momentan  sein 
Täufling,  wenn  ihm  der  Gutsverwalter  die  Fuhre  Mist 
um  einen  Groschen  billiger  verkauft,  als  der  Schwager 
Jürg !  Es  herrscht  weder  am  Cafetisch ,  noch  drüben 
unter  den  Vätern  irgend  welche  Aufregung,  soviel  steht 
fest.  Die  mucksen  nicht ,  so  lange  noch  die  Pfeife 
dampft  und  im  Glase  ein  Tropfen  rinnt;  es  sind  gute, 
stille  Bürger.  Die  ganze  Gesellschaft  treffend  zu  zeichnen, 
das  ist  dem  Künstler  wohl  gelungen.  In  der  Farbe  hat 
das  Bild  einige  aufstossende  Härten  und  Undurchsichtig- 
keiten  jener  Töne,  die  in  der  Natur  eine  gewisse  Klar- 
heit zu  besitzen  pflegen. 

In  erster  Linie  als  Architecturbild  zu  betrachten  ist 
das  Blatt  von  Ranion  Tusquets  in  Rom  «  Nach  dem  Hoch- 
amt». Das  hohe,  säulengetragene  Portal,  durch  welches 
Seine  Eminenz  eben  heraustritt  und  durch  welches  man  in 
den  kerzenstrahlenden  Innenraum  des  Gotteshauses  schaut, 
ist  vortrefflich  in  allen  Details,  ebenso  wie  die  anderen 
Architecturtheile ,  durchstudirt ;  es  ist  bis  zu  jenem 
Grade  der  technischen  Vollendung  getrieben,  der  viele 
moderne  Spanier  (der  Künstler  ist  ein  solcher)  aus- 
zeichnet ,  und  die  Figuren ,  die  das  Ganze  beleben, 
stehen  der  Umgebung  in  nichts  nach.  So  wie  das  Bild 
da  ist,  so  war  die  Scene,  und  man  darf  es  füglich  als 
ein  gutes  bezeichnen. 

Wesentlich  anders  allerdings  in  Bezug  auf  die  an- 
regende Seite  hin  ist  der  Eindruck,  den  das  Werk 
eines  anderen  in  Rom  wohnenden  Künstlers,  der  Geburt 
nach  ebenfalls  der  pyrenäischen  Halbinsel  angehörend, 
hervorruft.  Es  ist  Jose  Benlliure  y  Gtl,  dessen  « Hexen- 
sabbath  »  an  geistreicher  Phantasterei  nichts  zu  wünschen 
übrig  lässt.  Welches  mixtum  compositum  von  Geistern 
hat  der  Alte  in  seiner  unterirdischen  Höhle  da  ver- 
sammelt: zwergenhafte,  in  Narrenkleidern  steckende 
Mannesfiguren,  runzelige  Hexen,  Mönchsgestalten,  Orien- 
talen ,  zahlreiche  Exemplare  jener  Erscheinungen,  von 
denen  ein  japanisches  Märchen  behauptet,  dass  sie 
am  öftesten  der  verwandelte  Teufel  in  persona  seien, 
junge,  schöne  Weiber  nämlich,  verheirathete  wie  ledige 
(womit  nicht  gesagt  sein  soll,  dass  diejenigen  älteren 
Datums  nicht  auch  manchmal  den  Teufel  im  Leibe 
haben)   u.  s.  w.     Alle   schauen   sie  verwundert   auf  die 


DIE  KUNST  UNSERER  ZEIT. 


103 


ätherischen  Dunstgestalten  von  unvergleichlicher  jugend- 
licher Anmuth  und  Schönheit,  die  dem  Zauberkessel 
entsteigen.  Diesen  Gestalten  Leben  und  Form  zu  geben, 
das  ist  des  Zauberns  grösste  Kunst ;  desshalb  sind  lange 
nicht  alle  Künstler  auch  gleichzeitig  Zauberer;  wenn  sie 
uns  auch  hundertmal  die  bestgemalten  alten  Stallbäuerinnen 
und  andere  Schmierfinken  noch  so  interessant  vorführen, 
so  wird  doch  immer  Jugend,  Anmuth,  Schönheit  alles 
Derartige  in  den  Hintergrund  stellen,  und  der  ganze 
Wust  des  Hässlichkeitscultus  sinkt  davor  in  den  Staub. 
Uebrigens  ist  Benlliure's  Werk,  mag  ihm  nun  irgend  ein 
bestimmter  tendenziöser  Gedanke  zu  Grunde  liegen  oder 
nicht ,  eine  Arbeit ,  an  der  man  seine  Freude  haben 
muss.  Sie  ist  'ein  ganzes  grosses ,  langes  Gedicht  voll 
der  besten  Gedanken;  die  mag  sich  ein  Jeder  nach 
eigenem  Gutdünken  zurechtlegen  und  deuten.  Die  beiden 
kleinen,  mit  äusserster  Sorgfalt  gemalten  Sachen  des 
gleichen  spanischen  Künstlers  «Vor  dem  Stiergefecht» 
und  « Heimkehr  vom  Felde »  verrathen  ein  äusserst 
geschicktes  Können,  indessen  stehen  sie  auf  der  Durch- 
schnittshöhe einer  angenehm  berührenden  Genre-Malerei. 

Soweit  unsere  Bilder. 

Da  wir  nun  gerade  am  Thema  der  Hexen 
und  verwandten  Geister  sind,  so  seien  gleich  noch 
einige  Bilder  aufgeführt,  die,  dem  Gebiete  der  frei- 
schöpfenden Phantasie  angehörig,  mit  der  treibenden 
Bewegung  der  Zeit  nur  insoferne  etwas  gemein  haben, 
als  ihnen  die  Natur  den  Stoff  bot,  der  künstlerisch  ver- 
arbeitet sich  freilich  nicht  in  Zwillichhose  und  blauem 
Ueberhemd  zeigt.  Mit  dem  allein  seligmachenden 
Glauben  hat's  in  der  Kunst  ebenso  seine  Haken  wie 
im  übrigen  Leben ,  und  man  thut  auch  da  am  besten, 
wenn  man  einen  Jeden  nach  seiner  eigenen  Fagon  selig 
werden  lässt,  jedem  Terrorismus  aber  sich  mit  Gewalt 
entgegenstemmt. 

Ja,  noch  ein  Wort  von  Hexen  und  anderen  Menschen- 
teufeln oder  Teufelsmenschen.  Solch'  eine  arme  Creatur,  — 
ein  schönes,  junges  Weib,  das  willenlos  der  Grausamkeit 
fanatischer  Richter  hingegeben  ist,  vor  sich  auf  der  Marter- 
bank ausgestreckt,  steht  auf  dem  Triptychon  von  Edmund 
van  Hove  (Brügge)  der  gottesfürchtige  Richter  oder  Arzt, 
der  im  Interesse  des  Glaubens  sich  anschickt,  ein  Menschen- 
kind zu  peinigen.  Mit  der  Linken  hält  er  das  Hand- 
gelenk seines  Opfers  umfasst,  das  den  Arm  wie  ab- 
wehrend   vor   den    kommenden   Schmerzen   in   die  Luft 


streckt;  in  der  Rechten  führt  er  ein  scharfes  Messer, 
wahrscheinlich  um  irgend  ein  Hexenmal,  oder  wie  diese 
von  Dummheit  und  Fanatismus  dem  Einflüsse  finsterer 
Mächte  zugeschriebenen  Dinge  benannt  wurden ,  anzu- 
schneiden. Der  Kopf  des  Opfers  ist  abgewendet  — 
nackt  liegt  es  da  vor  den  Blicken  des  Richters;  im 
nächsten  Moment  spritzt  warmes  Herzblut  aus  irgend 
einer  Wunde  des  jungen  Leibes.  So  etwas  zu  malen, 
ist  grausam,  allerdings  um  die  Grausamkeit  einer  anderen 
Zeit  « um  des  Glaubens  willen »  in's  rechte  Licht  zu 
stellen!  Ja,  spreche  man  nur  von  der  guten  alten  Zeit. 
Wer  ihre  Stockprügel  nie  gekostet,  hat  leicht  davon 
reden,  und  wenn  es  sich  nun  gar  um  Dinge  wie  Ketzer- 
richter, Hexenbrater  und  dergleichen  handelt,  dann  wöge 
selbst  eine  Wiederkehr  des  hochgepriesenen  mittelalter- 
lichen und  später  folgenden  Kunstlebens  den  Angst- 
schrei der  ganzen  Menschheit  nicht  auf,  sollte  sie  noch- 
mals den  Knechten  der  Finsterniss  auf  Gnade  oder 
Ungnade  ausgeliefert  werden.  Und  dennoch  beten  dafür 
täglich  so  und  so  Viele  mit  erhobenen  Händen  und 
verdrehten  Augen  1 

Das  van  Hove'sche  Bild,  dessen  rechter  Flügel  einen 
Klostergeistlichen  (Scholastica)  mit  Büchern,  dessen  Mittel- 
partie die  eben  besprochene  Scene  (Sorcellerie)  und 
dessen  linker  Flügel  einen  Alchymisten  mit  seinem 
Handwerkszeug  zeigt,  ist  eine  geschickte  Anlehnung  an 
die  Art  Holbein. 's  d.  J.,  sowohl  was  die  strenge  und 
correcte  Zeichnung,  als  die  technische  Behandlung  der 
Malerei  betrifft.  Der  Autor  hat  sich  offenbar  ganz  in  seine 
Vorbilder  hineingelebt.  Das  geht  noch  in  weit  höherem 
Maasstabe  hervor  aus  einem  Frauenbildniss  in  gothischer 
Tracht.  Die  Klarheit  und  Glätte  der  Farbe,  die  manch- 
mal beinahe  etwas  an's  Glasige  hinreicht,  ist  von  einer 
äusserst  einschmeichelnden  Wirkung,  ja  sie  ist  in  ihrer 
Art  geradezu  meisterhaft  zu  nennen ,  denn  die  Durch- 
bildung jeder  Form  bis  in's  kleinste  Detail  ist  mit  einer 
Liebe  behandelt,  von  der  man  nur  selten  in  unseren 
Tagen,  die  den  breiten  Vortrag  lieben,  etwas  zu  sehen 
bekommt. 

Eine  höchst  gelungene  Gesellschaft  von  allerlei 
weiblichen  Wesen,  die  gewiss  mit  dem  Blocksberge  auf 
intimem  Fusse  stehen,  zeigt  das  Bild  von  Ludwig  Karcsey 
in  München  «Hexenküche».  Es  siedet  und  brodelt  in 
diesem  phantastisch  ausgestatteten ,  vom  Mondschein 
erhellten  Gemach;  die  Schwestern,  die  da  hausen,  gehören 
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entschieden  nicht  zu  den  Erscheinungen  des  vorhin 
erwähnten  japanischen  Märchens.  Indessen  machen  sie 
auch  keinen  allzu  unheimlichen  Eindruck,  vielmehr  lässt 
sich  vermuthen,  dass  sie  z.  B.  bei  einem  gemüthlichen 
Hexen  -  Cafcklatsch ,  wo  die  Frau  Präsidentin,  die  Frau 
Rath,  die  Frau  Majorin  und  andere  Würdenträgerinnen 
vom  weiblichen  Teufelsvolke  Rang  und  Stellung  ein- 
nehmen, gewiss  viel  zur  freundschaftlichen,  herzlichen 
Unterhaltung  beitragen  würden  und  in  dem  Hexenkessel 
des  Klatsches  sicherlich  ihr  Tränklein,  das  sie  irgend 
Jemandem  zugedacht,  nicht  fehlen  lassen  würden.  Gemalt 
ist  übrigens  das  Ganze  mit  unverkennbarer  Virtuosität,  das 
bläuliche  Helldunkel,  was  jetzt  Mode  zu  werden  scheint, 
die  rauchdurchwobene  Atmosphäre,  die  einzeln  hervor- 
blinkenden oder  an  den  umherstehenden  Gegenständen 
sich  reflectirenden  Lichter  des  Feuers  unter  dem  Kessel 
geben  dem  Ganzen  etwas  Abenteuerliches ,  mehr  als 
dies  die  etwas  cretinenhaften  Figuren  thun. 

Wie  eine  schöne  Teufelinne  aussehe,  das  zeigt  das 
Bild  von  W.  Schad  in  München  «Die  Trud».  Unter 
Trud  versteht  man  in  Süddeutschland  das  «Alpdrücken», 
jenen  beängstigenden  Zustand  im  Schlafe,  wo  es  Einem 
wie  Centner  so  schwer  auf  der  Brust  liegt.  Die  Trud  ist 
ein  böser  Geist,  der  sich  auf  den  Schlafenden  setzt  und 
ihn  quält.  Sie  kommt,  wie  all'  dergleichen  geisterhaftes 
Gelichter,  durchs  Schlüsselloch  und  kann  nur  fernge- 
halten werden,  wenn  über  dem  Thürstock  drei  Kreuze 
und  die  Anfangsbuchstaben  der  heiligen  drei  Könige 
C  f  M  f  B  f  stehen,  die  alljährlich  am  6.  Januar  erneuert 
werden  müssen.  Man  kann  Schad's  Bild  als  eine  geist- 
reiche Darstellung  des  vom  Volke  gefürchteten  Gespenstes 
anschauen;  indessen  mag  sich  der  eine  oder  andere 
Beschauer  ebenso  leicht  denken,  dass  die  traumhafte 
Erinnerung  an  ein  schwarzlockiges  Weib  mit  stechendem 
Blick  des  Schläfers  Ruhe  störe.  Erinnerungen  sind  zu- 
weilen wie  der  Alp  so  schwer  und  wenn  sie  im  blitzenden 
Auge  eines  Weibes  ihren  Ursprung  haben,  so  braucht  man 
nicht  gerade  an  Gespenster  zu  glauben,  um  sich  dennoch 
immer  von  einer  Erscheinung  verfolgt  zu  sehen.  Das 
Wesen  auf  dem  Schad' scYkzti  Bild  hat  etwas  Diabolisches, 
sie  sieht  aus  wie  ein  Dämon,  der  dem  Menschen  die 
Ruhe  raubt,  ihr  Antlitz  lacht  mit  jenem  bösen  Aus- 
druck, dem  gar  so  mancher  Mann  zum  Opfer  fällt,  es  ist 
das  wahre  «  mal  occhio  »  ;  die  Hände,  die  sich  in's  Gesicht 
des  Träumers  krallen  und  ihm  den  Athem  verhalten,  der 


ganze  Ausdruck  der  Erscheinung  erinnert  an  jenen  Heine- 
schen  Vers,  den  Tannhäuser  zu  Rom  dem  Papst  Urban  sagt : 

Ihr  edles  Haupt   umringein  wild 
Die  blühend  schwarzen  Locken ; 
Schau'n  Dich  die  grossen  Augen  an, 
Wird  Dir  der  Athem  stocken ! 

Eine  andere  Art,  zwar  nicht  geisterhafter,  aber 
doch  vom  Volke  mit  Scheu  genannter  Weiber,  das  sind 
die  Wahrsagerinnen  und  Wunderdoctorinncn ;  wo  wäre 
ein  grösseres  Dorf  in  katholischen  Gegenden,  da  nicht 
die  eine  oder  andere  Weibsperson  im  Gerüche  steht, 
sie  könne  den  Kühen  entweder  blutige  Milch  machen 
oder  ihnen  die  Milch  entziehen  und  aus  diesem  Grunde 
viel  mehr  Butter  bereiten,  als  es  ihrem  eigenen  Viehbesitz 
nach  möglich  wäre.  Trifft  es  zu,  dass  ein  Mädchen,  welches 
sich  die  Karten  schlagen  liess,  gerade  den  bekommt,  den 
sie  meinte  und  der  mit  den  Worten  der  Sibylle  einzig 
und  allein  nach  ihrer  Vorstellung  gemeint  sein  konnte,  trifft 
es  ein,  dass  diese  oder  jene  Person  zu  bestimmter  Zeit 
oder  unter  bestimmten  Umständen  stirbt,  nachdem  die 
Prophetin  vielleicht  ein  Wort  darüber  verloren  hat,  dann 
ist  sie  natürlich  sofort  für  die  ganze  Umgegend  ein 
Orakel  und  kann  auf  Kosten  des  einmal  glücklich  Zu- 
getroffenen nachher  viel  dummes  Zeug  schwatzen,  gerade 
so  wie  die  Wunderdoctoren ,  bei  denen  man  blos  von 
den  Genesenen  spricht,  die  Vermehrung  der  Kreuze  aber 
nicht  zählt,  die  durch  die  für  immer  curirten  Patienten 
auf  den  Friedhöfen  hervorgerufen  wird.  Solch'  eine  weib- 
liche Dorf-Pythia,  die  gleichzeitig  alle  möglichen  Krank- 
heiten zu  curiren  versteht  und  besonders  von  Mädchen 
aufgesucht  wird,  die,  ohne  verheirathet  zu  sein,  dennoch 

,  solch'  ein  Exemplar  zeigt  J.  K.  Becker-Gundahl, 

München ,  auf  seinem  einen  Bilde.  Der  Schnitt  des 
Gesichtes,  die  krallenartig  entwickelte  Hand,  das  stimmt 
alles  zusammen  zu  der  Vorstellung  von  einem  Weibe, 
das  es  mit  allerlei  geheimen  Kräften  zu  thun  hat ,  und 
dementsprechend  ist  denn  auch  der  ängstliche  und  doch 
sehr  nach  Unterrichtung  verlangende  Ausdruck  der  länd- 
lichen Schönen,  die  sich  da  Raths  erholen.  Die  Be- 
handlung der  Farbe  ist  breit  und  kräftig ,  gesund ,  das 
Ganze  eigenartig  aufgefasst,  trotzdem  auch  dieses  Thema 
mit  zu  den  abgeleiertsten  der  ganzen  malerischen  Motiv- 
Rumpelkammer  gehört,  worin  sie  alle  aufgespeichert 
liegen  die  «Erste  Liebe»,  «Mutterglück»,  «Weinprobe 
im  Klosterkeller»,  «Der  Liebesbrief»,  «Der  erste 
Schritt»   u.  s.  w.    «Die  Wahrsagerin»    spielt    in    diesen-; 
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Register  entschieden  eine  grosse  Rolle ,  doch  verstand 
Becker  es,  das  Thema  in  neuer  Fassung  mit  guter 
psychologischer  Zeichnung  zu  geben. 

Des  gleichen  Künstlers  zweites  Bild  stellt  «Die  Dorf- 
hexe» dar,  ein  altes  Weib  mit  struppigem,  wirrem  Haar, 
die  geflickte  Brille  nach  oben  geschoben,  seltsam  stieren 
Blickes  vor  sich  nie- 
derstarrend und  in 
einem  öden  Räume 
sitzend,  wo  nur  durch 
ein  schiessscharten- 
artiges  Fenster  die 
Helligkeit  eindringt. 
Der  erste  Eindruck 
ist  eigentlich  mehr  der 
einer  Wahnsinnigen. 
Als  malerische  Ge- 
stalt endlich  gehört 
noch  in  diese  Sphären 
der  unheimliche  Gast, 
der  mit  Pferdefuss 
und  Hahnenfeder  um- 
hergeht, wenn  er  als 
Cavalier  auftritt,  für 
den  gemeinen  Mann 
aber  unbedingt  ge- 
schwänzt und  mit 
Hörnern  versehen 
sein  muss ,  denn  so 
malt  ihn  ja  der  Herr 
Pfarrer  aus,  und  der 
muss  ihn  doch  kennen. 
Nennt  man  diesen 
Geist  der  Tiefe  nicht 
mit  seinem  ganz  ge- 
wöhnlichen Rufnamen 
t  Teufel »  ,  so  sagt 
man  stattdessen  wohl 
zuweilen    «Lucifer». 

Das  klingt  besser,  obschon  das  Wort  eigentlich  nicht 
ganz  für  die  Bezeichnung  des  Fürsten  der  Finsterniss 
passt,  denn  eigentlich  heisst  es  auf  Deutsch  Lichtträger; 
nun ,  den  Bock  einer  solchen  Uebersetzung  sollen 
Kirchenväter  geschossen  haben,  von  denen  man  sonst 
gewöhnlich    voraussetzt,    sie    hätten    die    alten  Sprachen 


A.  Savini.     Tänzerin 


gekannt,  und  so  wollen  wir  uns  denn  drein  fügen,  von 
Franz  Stuck,  München,  seinen  den  Beschauer  angrinsenden, 
den  Geist  alles  Bösen,  den  Geist  des  Widerspruchs  dar- 
stellenden ,  für  Frauen  in  interessanten  Umständen  ent- 
schieden von  wegen  des  « Verschauens »  gefährlichen 
Unhold  auch   «Lucifer»  getauft  zu  sehen.    Franz  Stuck 

ist  eine  Natur  voller 
Phantasie,  die  mehr 
auszugeben  hat  als 
Jene,  deren  ganzer 
Motiv-Turnus  von  der 
Zahl  der  paar  Bauern- 
jacken oder  Mönchs- 
kutten abhängt,  die 
sie  im  Atelier  jahr- 
aus ,  jahrein  brav 
«abmalen»;  desshalb 
muss  er,  Franz  Stuck, 
auch     mit     anderem 

Maasse  gemessen 
werden.  Schiesst  er 
auch  zuweilen  neben 
das  Ziel,  so  hat  das 
nichts  zu  sagen  :  Wrer 
nie  im  Leben  thöricht 
war,  ein  Weiser  wird 
er  nimmer.  Das  sind 
die  grässlichsten  Er- 
scheinungen in  der 
Künstlerwelt ,  die 
schon  im  Voraus  mit 
fabelhafter  Sicherheit 
wissen,  wie  der  letzte 
Strich  an  ihren  Ar- 
beiten aussehen  wird. 

Phantasieerfüllten 
Naturen  muss  man 
Manches  nachsehen, 
was  man  den « Braven» 
nicht  einmal  zutraut.  Was  wirkt  schliesslich  denn 
erfrischender  als  eine  Natur,  die  sprudelnd  ihre  Ideen 
ausgibt,  gleichviel  ob  die  Welt  sie  krumm  oder  gerade 
nimmt.  Die  Läuterung  kommt  bei  solch  beanlagten 
Menschen  ganz  von  selbst,  soferne  sie  durch  ehrliche 
Arbeit    errungen    wird.      Freilich ,     wer    sich    lediglich 
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auf  sein  Talent  verlässt,  kommt  auch  meist  nicht  da- 
rüber hinaus ,  ein  « talentvoller  Mensch »  zu  sein  und 
auch  zu  bleiben,  ohne  dass  die  Welt  viel  von  ihm  zu 
verspüren  bekommt.  Das  ist  bei  Stuck  durchaus  nicht 
der  Fall.  So  mag  denn  auch  sein  Einfall,  diesen  Lucifer 
zu  malen ,  auf  sein  Verlust-Conto  geschrieben  werden ; 
eigenartige  Seiten  hat  das  Ding  doch,  und  man  sieht 
vor  Allem  daraus,  dass  der  Mensch,  der  es  machte,  nicht 
zu  den  Selbstquälern  gehört,  deren  Bilder  auch  manchmal 
aussehen  wie  ein  Resultat  von  künstlerischer  Daumen- 
schraubenanwendung.  Eine  entschieden  höher  stehende 
Leistung  ist  das  Bild  «Unheimliche  Jagd»  ,  das  übrigens, 
wie  das  erstgenannte,  auch  stark  blau  angehaucht  ist. 
Je  nun,  das  Braun  hat  nun  eben  etwas  anderem  Platz 
gemacht. 

Zwei  Kentauren  rasen  durch  das  hohe  Gras  einer 
Waldwiese  daher,  der  eine  durch  die  Brust  geschossen, 
der  andere  den  Bogen  mit  der  noch  zitternden  Sehne 
in  der  Faust.  Im  Todeskampf  die  Nägel  der  Hände  in 
die  wunde  Brust  drückend,  ist  der  ältere  hirschgeweih- 
tragende in  dem  Momente  dargestellt,  wo  ihn  der 
Schmerz  zu  jenem  Sprunge  antreibt,  der  dem  letzten 
Zucken  des  Körpers  vorangeht.  Er  bricht  im  nächsten 
Momente  zusammen;  der  Kopf,  bereits  willenlos  nach 
rückwärts  sich  neigend,  ist  im  ganzen  Ausdrucke  un- 
gemein tief  empfunden.  (Eine  Studie  zu  der  Figur  be- 
findet sich  auf  pag.  34  dieses  Jahrganges  der  Zeitschrift.) 
Sein  Gegner,  jugendlicher,  kräftig  gebaut,  der  den  tödt- 
lichen  Pfeil  entsandte,  ist  ebenfalls  noch  im  vollen  Laufe ; 
im  Ganzen  zittert  noch  die  Jagd  auf  Tod  und  Leben, 
die  zwischen  den  beiden  Schnellfüssigen  stattgefunden, 
nach.  Es  liegt  ein  unverkennbar  grosser  Zug  in  der 
Composition;  das  sind  Dinge,  die  man  nicht  vom  ruhig 
sitzenden  Modell  abschreibt,  sie  wollen  ganz  und  gar 
vom  Künstler  durchdacht  und  empfunden  sein ,  und  es 
gehört  vor  Allem  etwas  dazu,  was  von  manchem  ganz 
Modernen  als  ganz  überflüssig  betrachtet  wird,  Phantasie 
nämlich.  Die  besitzt  Stuck  im  höchsten  Maasse ;  wenn 
ihm  erst  noch  das  ernsteste  Formenstudium  zur  Seite 
steht,  so  wird  er  sich  seinen  Platz  schon  erobern, 
das  unterliegt  keinem  Zweifel.  Das  dritte  seiner  Bilder 
ist  eine  liebenswürdige  Neckerei.  Er  nennt  es  «Ver- 
stecken-Spielen».  Im  hochwipfeligen  Walde,  durch  dessen 
dichte  Kronen  nur  da  und  dort  einzelne  Strahlenbüschel 
der  Sonne  sich   durchstehlen  und  auf  dem  laubbesäten 


Boden  ein  eigenfarbig  Spiel  hervorrufen,  treiben  zwei 
Satyrn  mit  einander  Kurzweil,  indem  sie  sich  hinter  den 
dicken  Stämmen  vor  einander  verbergen.  Die  Scene 
ist  von  einer  heiteren  Harmlosigkeit,  welche  einem  das 
Bild  sofort  sympathisch  macht,  duftig  und  licht  im 
Tone  —  es  weht  Waldluft  drinnen! 

Auf  verwandten  Pfaden  wandelt  Kunz  Meyer  in 
München,  der  sich  mit  allerlei  Luft-  und  Wasser-  wie 
Erdgeistern  beschäftigt.  Sein  « Frühlingsmorgen »  hat 
entschieden  poetischen  Gehalt.  Der  alte  graubärtige  Satyr, 
der  inmitten  grosser  Felsklötze  am  Meeresstrande  sitzt, 
und  eine  endlose  Reihe  von  zierlichen  Figürchen,  meist 
Putten,  über  sich  in  der  Luft  daher  schweben  sieht,  er 
erinnert  beinahe  an  jene  reizende  kurze  Erzählung  von 
Turgenjew  in  seinen  «Gedichten  in  Prosa»,  wo  er  sich, 
den  altgewordenen  Dichter,  der  von  jungen  schönen 
Frauen  umschwärmt  wird,  vergleicht  mit  dem  Felsen 
im  Meer,  den  kosend  die  Wellen  bespülen.  Was  mag 
dem  guten  alten  Satyr  Alles  durch  den  Kopf  ziehen, 
da  er  diese  grosse  Schaar  leichtgeflügelter  Frühlings- 
kinder über  sich  dahin  schweben  sieht !  Er  schaut  ihnen 
nach  in  die  Ferne,  wo  sie  verschwinden  —  so  schwand 
auch  ihm  der  Frühling  in  weite  Ferne  und  jetzt  sind 
die  Haare  grau  1  Ich  weiss  zwar  nicht,  ob  Satyrn  poetisch 
beanlagte  Wesen  sind,  indessen  hat  dieser  Alte  auf  dem 
Meyer  'sehen  Bilde  so  viel  Menschliches  an  sich,  dass 
man  unwillkürlich  das  Bocksbeinige  an  ihm  vergisst. 
Wenn  die  im  grossen  Ganzen  reizend  gezeichneten 
Kinderfigürchen  in  den  Schatten  etwas  weniger  brandige, 
statt  dessen  zartere  Fleisch -Töne  bekommen  hätten,  so 
würde  ihnen  das  sicherlich  nicht  geschadet  haben.  In- 
dessen —  wer  weiss,  das  ist  vielleicht  eine  charakter- 
istische Eigenschaft  gerade  dieser  Wesen  und  es  sei 
ferne  von  mir,  Kritik  üben  zu  wollen.  Zwei  andere 
Bilder  desselben  Künstlers  zeigen  die  Elemente:  Luft 
und  Erde,  Feuer  und  Wasser  in  allegorischer  Form. 
Auf  dem  ersten  betrachtet  ein  Zug  knorriger  Gnomen, 
die  aus  dem  Gestein  hoch  oben  im  Gebirg  hervor- 
gekrochen sind,  ein  leichtbeschwingtes,  von  zierlichen 
Puttenfigürchen  umschwebtes  Frauenfigürchen,  das  sich 
im  klaren  Aether  wiegt,  beim  anderen  schiesst  Gott 
Amor  als  Repräsentant  des  Feuers  eine  am  Meeresufer 
liegende  Nixe  an,  d.  h.  er  versucht  mit  seinem  Geschoss 
ihr  kühles  Fischblut  auf  einen  höheren  Temperaturgrad, 
zu  bringen,  offenbar  nach  dem  Prinzip 
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Kein  Feuer,  keine  Kohle,  die  brennen  so  heiss, 
Als  heimliche  Lieb',  von  der  Niemand  was  weiss. 

Besonders  das  erstgenannte  der  beiden  Bilder  hat  sehr 
viel  gute  Seiten,  vor  Allem  einen  ungemein  klaren, 
leuchtenden  Luftton. 

Das  Letztere    kann  nicht  gerade  behauptet  werden 
von    Benes   Knupfers    (Rom)  «Drama    im    Meer».     Da 
kommt  ein  schweres  Wetter  aufgezogen  über  den  Wogen, 
die     am    hochragenden     Felsengestade     sich     brechen. 
Dort    oben    tummelt   sich   eine  Schaar  von  Kentauren, 
die  offenbar   heillos  eifersüchtig  sind  auf  die  Bewohner 
der  kühlen,  salzigen  Fluth,  Delphine  nämlich,  mit  denen 
verschiedene  Najaden  sich  auf  dem  Rücken  der  Wellen 
im  Scherze  raufen,  zu  erhaschen  suchen,  kurzum  allerlei 
Zeitvertreib    haben.     Das    ist  den  behuften  Gesellen  am 
felsigen  Uferhang    ein   lästig,    eifersuchterweckend    Ding 
und    sie    senden   Pfeil    um   Pfeil   hernieder,    den  Scherz 
der  Meeresbewohner  jäh  zu  stören.    Eines  der  Geschosse 
hat  getroffen.     Der  Delphin  blutet,    und  zwar  roth,    die 
Meerweibchen    sind    entsetzt,    denn    er   war  offenbar  ihr 
Liebling,  und  die  Kentauren  werden  dennoch  mit  langen 
Nasen  abziehen  müssen.   Der  Zusammenhang  der  Handlung 
ist  im  ersten  Momente  nicht  recht  klar  ersichtlich,  um- 
somehr  als  der  landschaftliche  Theil  eigentlich  der  vor- 
wiegend betonte  ist :  ein  Stück  jener  abenteuerlich  unter- 
höhlten und  ausgewaschenen,    bald  Grotten,    bald  förm- 
liche Thore   bildenden  Küste   des   süditalischen  Meeres. 
Wenn   von   Kentauren   und    Meerweibern  die  Rede 
ist,    so    muss  Einem    unwillkührlich    der   Name    Arnold 
Böcklin  einfallen.    Er  ist  auch  diesmal  vertreten,  indessen 
bekunden  die  beiden  ausgestellten  Bilder  keineswegs  des 
Malers    starke    Seiten    und  fallen    den    wirklich   grossen 
Schöpfungen    des   genialen    Meisters   gegenüber   absolut 
gar  nicht  in's  Gewicht.     Man  hat  gegen  die  Menschen, 
die  alle  365  Tage  des  Jahres  immer  nur  geistreich  sind, 
nicht    mit   Unrecht   manchmal    ein    gewisses   Vorurtheil; 
man  verlangt,   selbst  wenn   man  sonst   für  jeden  darge- 
botenen Weisheitsgenuss    aus    dem  Munde  Anderer  ein 
dankbares    Gemüth   mit   sich  herumträgt,    doch  hin  und 
wieder    eine    gewisse    harmlose    Unterhaltung     und    so 
geht's  auch  in  der  Kunst.     In    einem    fort    nur  Meister- 
werke schaffen,  das  hält  Keiner  aus  und  so  kommen  denn 
eben   bei   den   grössten  Geistern  auch  manchmal  Dinge 
zum  Vorschein,  die  das  Werkeltagsgewand  künstlerischer 
Aeusserungsweise  tragen.    Nicht  als  ob  die  Böcklin  'sehen 


Bilder  ihren  Herrn  und  Meister  verleugneten,  nein,  das 
thuen  sie  nicht,  aber  seine  Schoosskinder  waren  sie  offen- 
bar auch  nicht.  Das  eine  stellt  einen  Drachentödter  dar, 
d.  h.  einen  Ritter  in  blauschwarzer  Rüstung,  der  soeben 
ein  nacktes,  weibliches  Wesen  (von  dem  sich  nicht  be- 
stimmen lässt,  ob  es  die  bekannte  Jungfrau  sei  oder 
nicht)  aus  der  Gewalt  eines  grünschillernden  geschwänzten 
Ungethümes  befreit  hat.  Der  Kopf  des  Basilisken  liegt 
am  Boden  und  schaut  noch  mit  ziemlich  begehrlichen 
Blicken  nach  der  abgerungenen  Beute  empor,  aus  dem 
zuckenden  Halse  spritzt  hübsch  sauber  ein  blutiges 
Springbrünnlein  in  zierlichem  Bogen  hervor,  der  Ritter 
aber  wirft  der  Dame,  die  sich  in  Bezug  auf  Toilette 
ganz  antipodisch  zu  ihm ,  dem  von  Kopf  bis  zu  Fuss 
Gepanzerten,  verhält,  einen  rothen  Mantel  über  und 
sie  —  nun,  sie  ist  begreiflicherweise  noch  ein  wenig 
verzagt  und  doch  schon  ein  bischen  verzückt;  sie 
erröthet ,  aber  nur  bis  zur  Mitte  ihres  sagen  wir 
jungfräulichen  Leibes.  (Die  letztere  Erscheinung  soll 
übrigens  thatsächlich  vorkommen.)  Das  Scheusal,  das 
sie  umringein  wollte,  liegt  zu  ihren  Füssen  und  der 
Ritter,  ja,  wenn  der  nun  an  die  Stelle  des  Drachen 
träte  und  seine  Rolle  übernähme?  —  ach,  das  Hesse 
sich  vielleicht  eher  aushalten,  denn  unter  dem  blau- 
schwarzem Erz  pulsirt  es  doch  gewiss  ganz  warm  — 
aus  purer  Galanterie  bringt  man  doch  keine  Drachen 
um!  Im  Ton  erinnert  übrigens  die  Arbeit  stark  an  ge- 
wisse Cinquecentisten.  Das  andere  Böcklin 'sehe  Bild 
stellt  —  es  ist  von  sehr  geringer  räumlicher  Grösse  — 
einen  heiligen  Hain  dar,  vor  dem  sich  ein  im  Kreisbogen 
umschlossener  von  mannshoher  Mauer  eingefasster  Raum 
befindet,  der  dem  Dionysos  geweiht  ist.  Innerhalb  dieses 
Raumes  wird  von  zwei  Figuren  ein  Tanz  aufgeführt, 
von  rückwärts  her  nähert  sich  eine  grössere  Schaar  mit 
Lichtern;  das  ganze  ist  ein  Böcklin'scher  Einfall,  indessen 
ist  es  kein  Böcklin'sches  Bild. 

Mit  den  « drei  Parzen »  von  Alfred  Pierre  Agache 
in  Paris  ist  auch  nicht  recht  viel  anzufangen.  Es  ist 
ein  brav  gemaltes  Bild,  das  drei  alte  italienische  Weiber 
mit  Spinnrocken  etc.  zeigt ;  dass  sie  etwas  thun,  was 
ihnen  eine  ausserordentliche  Bedeutung  beilegt,  das  geht 
aus  dem  geistigen  Ausdrucke  des  Ganzen  nicht  hervor, 
eher  aus  der  Art  der  Bekleidung  mit  einer  Art  von 
Brocatapplication  auf  Sammet;  das  allein  macht's  aber 
leider    nicht   aus,    es    ist  eben    im    grossen    Ganzen    ein 
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tüchtig  gemaltes  aber  nicht  hervorragendes  Bild,  von 
dem  zwölf  auf  ein  Dutzend  gehen.  Viel  besser  ist  sein 
weiblicher  Studienkopf,  der  übrigens  an  altitalienische 
Vorbilder  erinnert. 

Von  ganz  anderer  Kraft  der  Erscheinung,  die  immer 
stärker,  plastischer,  im  Lufttone  wahrer  wird,  je  länger 
man  das  Bild  betrachtet,  ist  Alexander  Harrison's  (Paris) 
« In  Arkadien  » .  Es  ist  ein  Hain  mit  massig  hohen  Bäumen, 
starkem  Farrenkräuterwuchs,  tief  grünem  Wasserbecken 
in  luftig  duftiger  Stimmung.  Durch  das  Blattwerk  fallen 
vereinzelte  Sonnenstrahlen  auf  die  fächerartig  gefiederten 
Blätter  der  hohen  Adlerfarren;  im  Schatten  haben  sich 
verschiedene  weibliche  Wesen  niedergelassen,  die  offen- 
bar ihren  Leib  in  die  kosenden  kühlen  Fluthen  des  Wald- 
teiches zum  erfrischenden  Bade  senken  wollen.  Die  auf 
dem  Bilde  angeschlagene  Farbenscala  ist  eine  eigenartige ; 
man  sieht,  dass  der  Künstler  sich  ganz  auf  sich  selbst  ver- 
lassen hat  und  dass  er  mit  grosser  Ueberlegung  arbeitete, 
denn  manche  rein  blau  hingestrichene  Töne  im  Fleisch 
sehen  in  der  Nähe  genommen  ganz  ungeheuerlich  aus, 
während  sie  in  jener  Entfernung,  von  der  aus  man  über- 
haupt ein  grösseres  Bild  ansehen  muss,  gerade  dazu  bei- 
tragen, das  Luftige,  den  Reflex  des  tausendfach  gebrochenen 
indirecten  Lichtes  ungemein  wahr,  durchsichtig  und  klar 
erscheinen  zu  lassen.  Dabei  sind  alle  Theile  der  Figuren 
im  Farbenauftrag  sehr  dünn  gehalten,  wogegen  die  Um- 
gebung, das  Landschaftliche  äusserst  pastos  behandelt  ist. 
Neben  dem  angenehmen  Eindrucke,  den  das  Bild  als  künst- 
lerische Leistung  hervorruft,  drängt  sich  bei  näherem 
Betrachten  auch  die  Ueberzeugung  auf,  dass  man  es  da 
mit  einem  Künstler  zu  thun  habe,  der  vollständig  Herr 
der  technischen  Seite  der  Sache  ist  und  diese  geradezu 
spielend  behandelt.  Keinerlei  ausgesprochene  Manier 
macht  sich  dabei  breit,  kein  Anlehnen  an  ein  anderes 
Vorbild  als  die  Natur. 

Ganz  dasselbe  spricht  aus  einem  zweiten  Bilde  des- 
selben Künstlers,  einem  Marinestück.  Es  ist  ein  Stück 
Strand,  gegen  welches  die  grünen  Wogen  ganz  gerade 
heran  rollen.  Der  Künstler  hat  es  verschmäht,  irgend 
welche  perspectivische  Linienwirkung  bei  den  langen 
Wellenbergen ,  die  da  überschlagend  gegen  den  Sand 
des  Ufers  hergedonnert  kommen ,  anzuwenden ,  und 
dennoch  wirkt  das  Stück  Meer  gross,  unendlich  weit, 
es  liegt  eine  Morgenkühle  von  förmlich  erfrischender 
Art  über  dem  Ganzen;  das  zitternd  röthliche Licht,  das 


sich  von  den  rosig  angehauchten  Wolken  am  Himmel 
widerspiegelt  in  der  Fluth,  hat  etwas  unsagbar  Zartes, 
und  dennoch  spricht  tiefer  gewaltiger  Ernst  aus  den 
weiten  wogenden  Gewässern,  von  denen  kaum  erst  der 
Schleier    der  Nacht    weggezogen   ist. 

Ein  drittes  Bild  desselben  Künstlers  ist  eigentlich 
mehr  eine  Studie  zu  nennen;  es  stellt  einen  Bach,  unter 
tief  schattigem  Laubdach  dahinfliessend  dar ,  in  dem 
durch  eine  breite  Lücke  des  oben  sich  wölbenden  Ast- 
werkes der  Himmel  sich  spiegelt,  ein  ausserordentlich 
tüchtig  studirtes  Stück  Natur,  in  dem  die  Bewegung 
des  Wassers  geradezu  brillant  wiedergegeben  ist. 

Das  erstgenannte  Bild  von  Harrison  fordert  zu  einem 
Vergleiche  mit  verschiedenen  anderen  Arbeiten  auf,  die 
ähnliche  Thematas  behandeln  und  dabei  grundverschieden 
gelöst  erscheinen. 

Da  ist  denn  zunächst  eine  geradezu  bezaubernde 
Skizze  von  Albert  Aublet  in  Neuilly  sur  Seine.  Das 
Ding  ist  mit  einer  Genialität  sondergleichen  hin- 
gestrichen und  dabei  so  urgesund  wie  nur  etwas.  Es 
stellt  Knaben  dar,  die  zum  Theil  schon  entkleidet,  zum 
Theil  sich  eben  ihrer  äusseren  Hülle  entledigend,  im 
Begriffe  sind,  über  ein  sanft  abgedachtes  Ufer  herab 
in's  Wasser  zu  gehen.  Rückwärts  sitzen  ein  paar  Mädel 
und  schauen  zu ,  weiterhin  breiten  Weiber  ihre  Wäsche 
zum  Bleichen  aus  in  dem  sonnenübergossenen  Terrain. 
Vom  Himmel  ist  nichts  sichtbar.  Es  ist  eine  Scene, 
die  man  selbst  tausendmal  gesehen  und  mitgemacht 
hat.  Die  schmächtigen,  nicht  etwa  abgemagerten,  aber 
knabenhaft  knochigen  Leiber  sind  im  Tone  geradezu 
deliziös  getroffen ;  die  wenigen  Lichter,  die  auf  Achseln, 
Ellbogen,  Knieen  und  dergl.  sitzen,  sind  mit  einer 
Sicherheit  sondergleichen  hingesetzt;  keine  Nüancirung 
in  den  hellen,  weichen  Selbstschattentönen  unterbricht 
die  farbig  geschlossene  Erscheinung,  kurz  es  ist  ein 
Ding  so  breit  und  flott  gehalten,  wie  man  es  sonst  an 
Aublet  nicht  gewöhnt  ist.  Seine  Bilder  zeigen  sonst  meist 
eine  äusserst  sorgsame  Durchführung  bis  in's  Detail, 
ohne  dass  ihnen  indessen  die  Schattenseiten  der  Einzel- 
heitenmalerei eigen  wären;  es  braucht  nur  an  das  im 
vorigen  Jahrgange  der  Zeitschrift  wiedergegebene  Bild 
mit  den  Damen  im  Rosengarten  erinnert  zu  werden. 
Hier  kam  es  ihm  offenbar  nur  auf  den  Reiz  der  Gegen- 
sätze in  der  Farbe  an  und  diesen  hat  er  aber  auch 
ganz    gründlich    erfasst.      Ein    zweites    Bild     desselben 
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Künstlers,    das    auch  sehr  fein  wirkt,  zeigt  Damen  mit 
einem  Baby   am  Meeresstrande. 

Badende  Frauenfiguren  in  farbig  ganz  eigener  Auf- 
fassung zeigen  zwei  Bilder  von  Anders  Zorn ,  einem 
Skandinaven,  in  Paris.  Was  darin  für  eine  Leuchtkraft 
gleichzeitig  mit  der  Freude  an  farbensatten  Tönen  ent- 
wickelt ist,  das  zeigt  mehr  als  deutlich,  dass  in  Paris 
lange  nicht  alle,  nicht  einmal  alle  jungen  Kräfte,  auf 
jenen  Bahnen  wandeln,  welche  man  sich  in  München 
zu    importiren    vergeblich    die    Mühe    gab     oder    noch 


giebt,  Die  Zom'schen  Bilder  sind  eigentlich  nur  in 
Farbe,  in  leuchtender  warmer  oder  glättender  kälterer 
Farbe  gehalten ;  er  hat  weder  die  Palette  der  Maler  vom 
grauen  Elend ,  noch  stört  irgendwo  ein  brandiger 
Asphaltfleck  die  freie,  frische  Art,  mit  der  die  Thematas 
behandelt  sind.  Das  eine,  «Sommerabend»,  zeigt  zwei 
Frauen,  die  eben  sich  anschicken,  in  die  blauen  Wasser 
eines  Sees  zu  tauchen.  Die  Art,  wie  z.  B.  die  Schatten- 
seite der  einen  Figur  mit  den  kalten,  graublauen  Luft- 
reflexen gegen  die  blau  sich  spiegelnde  Oberfläche  des 


Egisto  Lanceretto.     Die  Unermüdlichen. 


Wassers  gehalten  ist,  das  ist  geradezu  meisterhaft;  da- 
bei ist  die  Pinselführung  breit ,  der  Bewegung  der 
Muskulatur  entsprechend  voll  und  saftig.  Etwas  mehr 
Zartheit  gerade  darin  würde  die  Wirkung  sicherlich 
heben  und  den  Künstler  wohl  auch  zu  strengerer 
Zeichnung  veranlassen. 

Nicht  minder  entzückend  ist  ein  zweites  kleineres 
Bild,  das  eigentlich  vorwiegend  landschaftlichen  Charakter 
trägt :  Eine  von  Felsen  und  Baumwerk  umgebene  See- 
bucht, wo  sich  eine  Frau  mit  ihrem  Kinde  badet.     Die 


Vorzüge  sind  auch  an  dieser  Arbeit  die  gleichen ,  wie 
an  der  erstgenannten;  es  spricht  eine  wahrhaft  strotzende 
Farben-Anschauung  aus  beiden,  und  dabei  sind  sie 
eigenartig,  individuell  durch  und  durch. 

Otto  Sinding  in  Berlin,  ebenfalls  von  Geburt  ein 
Skandinave ,  entzückte  die  Besucher  der  vorjährigen 
Münchener  Ausstellung  durch  ein  köstliches,  urgesundes 
Bild,  das  in  der  That  die  Wirkung  der  «Freiluft»  zeigte, 
ohne  den  Manierismus  des  sogenannten  Plein  air  zu  be- 
sitzen.    Es  waren  badende    Buben.     Heuer   hat  er  das 
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Thema  in  einer  andern  Variante  wiedergegeben.  An 
einem  Kahne  hängen  und  schaukeln  ein  halb  Dutzend 
lustiger  Schlingel,  so  dass  die  Ringelwellen  weit,  weit 
auf  die  glitzernde  graue  Seefläche  hin  sich  verlaufen; 
den  Hintergrund  bilden  felsige  Wände  mit  blauschattigen 
Runsen  und  Tiefen.  Das  Landschaftliche  ist  auch  dies- 
mal vortrefflich,  die  Buben  aber  —  nun,  die  sind  in 
richtiger  Selbsterkenntniss  ins  Wasser  gesprungen,  sie 
haben 's  nöthig,  und  wir  wollen  hoffen,  dass  wir  sie  ein 
ander  Jahr  frisch  gewaschen ,  mit  rosig  jugendlichem 
Incarnat  wieder  zu  sehen  bekommen. 

Da  wir  gerade  einmal  am  Capitel  der  Nacktheiten 
sind,  das  hoffentlich  keiner  der  patriotischen  Redner  des 
bayerischen  Landtages  in  Anbetracht  der  Gefährdung 
seiner  jungfräulichen  Qualitäten  lesen  wird,  so  sei  einer 
Reihe  anderer  Arbeiten  gedacht,  die  bereits  ihre  Auf- 
stellung gefunden  haben.  Zur  Zeit,  da  diese  Zeilen  ge- 
schrieben werden,  ist  noch  ein  gut  Theil  der  von  Paris 
und  London  her  erwarteten  Bilder  nicht  da.  Es  wird 
also  wohl  später  noch  auf  die  Sache  zurückzukommen  sein. 

Vorerst  ist  das  Vorhandene  von  verschiedener  Güte. 
Etwas  ganz  Ausgezeichnetes  fehlt. 

Viel  Können  und  gründliches  Studium  spricht  aus 
dem  Bilde  von  Henry  Martin  in  Paris  «Kain».  Die 
Hände  mit  Blut  befleckt,  den  Blick  stier  in's  Leere  ge- 
richtet ,  die  Haare  wirr  um  den  Kopf  hängend ,  der 
einen  völlig  geistesabwesenden  Ausdruck  zeigt ,  so 
schreitet  der  Brudermörder  daher,  gefolgt  vom  Engel 
des  Herrn,  der  ihm  das  blutige  Mal  auf  die  Stirne 
drückt.  Neben  ihm  geht  ein  blondes  Weib,  die  Hüften 
mit  einem  Fell  umgürtet,  auf  dem  Arme  ein  kleines 
Kind ;  der  Künstler  lässt  also  den  Brudermörder  zur 
Zeit  der  That  bereits  verheirathet  sein ,  denn  draussen 
auf  dem  Felde,  woher  er  kommt,  brennt  noch  das 
Opferfeuer.  In  der  Bibel  ist  davon  nichts  zu  finden, 
dass  Kain,  der  nachmalige  Urahne  des  Jubal ,  von  dem 
alle  Geiger  und  Pfeifer  herstammen  sollen,  zur  Zeit  des 
Mordes  an  Abel  bereits  ein  Weib ,  auch  ein  Kind ,  von 
dem  erst  später  die  Rede  ist  (Hanoch),  besessen  habe. 
Die  Darstellung  ist  daher  wohl  mehr  allegorisch*)  zu 
nehmen  in  dem  Sinne,  dass  das  Weib  dem  Manne 
folge ,    wohin   auch  seine  Wege  führen ,    selbst  wenn  er 


*)  Der  soeben  erschienene  Catalog  klärt  tlie  Sache  auf.     Der  zu 
Grunde  gelegte  Text  ist  von  Lord  Byron. 


Verstössen,  geächtet,  gebrandmarkt  sei.  Bene,  der  Ge- 
danke ist  gut  und  man  mag  daraus  dem  Künstler 
durchaus  keinen  Vorwurf  machen.  Eines  indessen  muss 
Jedem ,  der  sich  einigermaassen  mit  der  Frage  von 
Grössenverhältnissen  und  malerischen  Ueberschncidungen 
beschäftigt  hat,  auffallen,  und  das  ist,  dass  die  Eva 
offenbar  Schritte  von  wenigstens  anderthalb  Metern  Länge 
machen  muss,  denn  in  ihren  oberen  Partien  über- 
schneidet sie  den  nebenher  gehenden  männlichen  Körper, 
mit  den  unteren  Extremitäten  aber  steht  sie  hinter  ihm. 
Daraus  geht  klar  hervor,  dass  sie  erst  später  neben  die 
männliche  Figur  hingestellt  wurde  und  in  der  Gruppirung 
nicht  gleichzeitig  mit  ihr  entstand.  Das  Grössenverhält- 
niss  der  Schritte  ist  ein  einfach  unmögliches.  In  der 
farbigen  Behandlung  zeigt  sich  Routine  und  viel  Ge- 
lerntes ;  sie  ist  breit,  pastos,  sicher,  ohne  jegliche  Härte ; 
die  weibliche  Figur  mit  dem  Kinde  hat  sogar  etwas 
sehr  Anmuthiges  neben  dem  robusten,  in  der  Haltung 
der  Arme  fast  an  einen  Gorilla  erinnernden  Mann ,  der, 
als  Einzelfigur  genommen,  ebenfalls  als  eine  tüchtige 
Leistung  gelten  kann.  Aber  das  Ganze  hat  eine  ge- 
wisse Trockenheit,  es  geht  kein  Zug  durch,  der  packend 
wirkt.  Uebrigens  ist  es  kein  ganz  neues  Werk  von 
Henry  Martin,  vielmehr  ist  es  1885  datirt.  Damals 
malte  er  noch.  Heute  strickt  er,  d.  h.  seine  Art,  den 
Pinsel  zu  führen ,  sieht  sich  an  wie  lauter  aneinander- 
gereihte Maschen,  und  was  die  Themata  selbst  betrifft, 
so  mag  sich  damit  befreunden ,  wer  es  fertig  bringt. 
Ein  Mädchen  z.  B.  von  nichts  weniger  als  angenehm 
berührenden  Gesichtszügen,  in  roth  carrirtem  Kattun- 
kleide, mit  einem  Heiligenschein  versehen  —  je  nun, 
de  gustibus  non  est  disputandum ;  da  muss  man  freilich, 
um  davon  überzeugt  zu  werden,  im  Cataloge  schwarz 
auf  weiss  lesen,  dass  das  « Sainte  Germaine  »  sei.  Mög' 
ihn  die  Heilige  für  das,  was  man  ihr  da  angethan, 
beim  zuständigen  Gerichte  verklagen !  Dass  Martin  ein 
Künstler  ist,  der  etwas  gelernt  hat,  verleugnet  er 
übrigens  auch  in  dieser  Arbeit  nicht :  der  Kopf  ist  famos 
gezeichnet,  das  lässt  sich  nicht  abstreiten. 

Leiber  von  allen  Altersklassen  und  Geschlechtern 
führt  Giulio  Aristide  Sartorio  in  Rom  vor  in  seinem 
Colossal-Bilde  «  Die  Söhne  Kain's  ».  Inwiefeme  die  blutige 
Geschichte  mit  den  Söhnen  Kain's  etwas  zu  thun  hat  — 
wie  schon  oben  bemerkt  sagt  die  Bibel,  die  Einen  hätten 
in  Hütten  gewohnt  und  Vieh  gezogen,  die  Anderen  aber 
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seien  Spielleute ,  Thubalcain  ein  Meister  in  allerlei 
Erz-  und  Eisenwerk  geworden  —  ist  nicht  recht  klar, 
es  müssten  denn  höchstens  die  Worte  Lamech's  damit 
interpretirt  sein,  der  zu  seinen  Weibern  Ada  und  Zilla 
sagte :  «  Kain  soll  siebenmal  gerochen  werden,  aber 
Lamech  sieben  und  siebzig  Mal»,  was  übrigens  auch 
nicht  recht  verständlich  ist.  Kurz  und  gut,  auf  dem 
Bilde  von  Sartorio  gibt's  viel  Todte ,  es  fliesst  Blut, 
kauernde  Gestalten  erwarten  wie  es  scheint  ein  unbe- 
stimmtes Schicksal ,  an  die  Brüste  einer  Mutter  hängen 
sich  unter  all'  dem  Wirrsal  ihre  Kinder,  ein  alter  Mann 
mit  verschrumpfter  Haut  sitzt  apathisch  neben  der  Stelle, 
wo  ein  riesengrosser  Tiger  liegt,  der  ihm  vielleicht  gar 
nichts  thut,  sondern  jüngeres  Fleisch  vorzieht.  Die  ganze 
stark  mit  Asphalt  behandelte  Gesellschaft  lebte  offenbar 
zu  einer  Zeit,  wo  Bekleidungsstoffe  ziemlich  hoch  im 
Preise  standen.  Man  braucht  sicherlich  nicht  prüde  zu 
sein,  um  es  wünschenswerth  zu  finden,  dass  hin  und 
wieder  wenn  auch  nicht  gerade  Inexpressibles,  so  doch 
verhüllende  Stoffe  zur  Anwendung  kommen,  soferne  nicht 
die  Gewalt  der  Composition  über  jede  solche  Aeusserlich- 
keit  hinweghilft.  Das  thut  sie  nun  bei  dem  Bilde  von 
Sartorio,  hinter  dem  im  einzelnen  viel  Können  und  viel 
Talent  steckt,  nicht,  desswegen  wirken  allerlei  Details  zu 
auffällig.  Die  Farbe  daran  ist,  zumal  in  den  Ilalbtönen 
und  Schatten,  brandig  braun,  die  Fleischtheile,  sehr  pastos 
gemalt ,  entbehren  in  manchen  Partien  einer  gewissen 
Leuchtkraft  durchaus  nicht,  aber  der  Totaleindruck  ist 
der  einer  allzureichlich  angewendeten  braunen  Sauce. 
Graue  Lichttöne  fehlen  total  und  desshalb  macht  das 
Ganze  einen  monotonen  Eindruck.  Jedenfalls  wird  mit 
der  Zeit  an  dem  Bilde  eine  Erklärungstafel  angebracht 
werden  und  dann  sei,  was  mir  und  vielen  Anderen  un- 
verständlich blieb,  nachgeholt. 

Die  vollendete  Grazie,  wie  sie  nur  in  einem  weib- 
lichen Figürchen  von  feinster  Proportion  und  Bewegung 
geboten  werden  kann,  liegt  in  dem  von  Edouard  Dantan, 
St.  Cloud  bei  Paris,  dargestellten  Bilde:  «Ein  Abguss 
nach  der  Natur».  Es  ist  das  Innere  einer  Bildhaucr- 
werkstätte ;  ringsum  an  den  weiss  -  staubigen  Wänden 
hängen  Gyps-Modelle,  allerlei  farbige  Töpfe  stehen  auf 
den  Gestellen  der  Rückwand  und  die  zwei  Arbeiter  im 
Vordergrunde,  die  eben  im  Begriffe  sind  die  letzten 
Hohlformstücke  von  dem  klassisch  geformten  Beine  eines 
jungen  schönen,    auf  erhöhtem  Gerüste  stehenden  weib- 


lichen Modells  zu  entfernen,  stehen  in  ihrem  Localtone 
ungemein  wahr  zu  der  Umgebung.  Riesig  fein  als  Farben- 
erscheinung wirkt  aber  erst  das  weibliche  Figürchen 
selbst,  dessen  graziöse  Stellung  mit  einer  Liebens- 
würdigkeit ohnegleichen ,  ein  bischen  coquett  aber 
absolut  nicht  manierirt  gezeichnet  ist.  Die  linke  Hand 
stützt  sich  auf  eine  Unterlage,  die  rechte  ist  auf  die 
Hüfte  gestemmt  und  mit  einer  Art  von  triumphirendem 
Lächeln  beschaut  das  Weib  seine  zierlichen  Glied- 
massen,  an  denen  die  Bildhauer  studiren.  Sie  hat  bei- 
nahe etwas  Königliches,  es  liegt  ein  gewisser  Stolz, 
das  Bewusstsein  des  Schönseins  in  der  ganzen  Haltung. 
Gott,  was  ist  doch  so  ein  fein  empfundenes,  schön- 
gezeichnetes Weib  für  eine  Freude  zum  Anschauen 
gegenüber  den  gesuchten ,  wahrhaft  brutalen  Hässlich- 
keiten ,  die  wir  von  einheimischen  Malern  vorgeführt 
sehen,  vorgeführt  von  ihnen  im  guten  Glauben,  sie  hätten 
dadurch  etwas  von  den  französischen  Realisten  an  sich, 
während  diese  monumentalen  Leinewand- Beleidigungen 
läppische,  jeder  Selbstständigkeit  bare  Erzeugnisse  einer 
Selbstüberhebung  ohnegleichen  sind.  Wollten  doch 
diese  Leute  reden  lernen,  wie  ihnen  der  Schnabel  ge- 
wachsen ist ,  statt  eine  Sprache  zu  führen ,  an  deren 
stotterndem  Tone  man  gar  schnell  merkt,  wie  weit  die 
gründliche  Kenntniss  derselben  reiche.  Möge  man  ihnen 
das  Privilegium ,  sich  lächerlich  zu  machen ,  immerhin 
lassen ,  aber  ihnen ,  das  ist  nur  eine  Forderung  der 
Billigkeit  im  Interesse  Anderer,  nicht  gestatten,  die  Wände 
zu  so  und  soviel  Quadratmetern  für  sich  in  Beschlag 
zu  nehmen.  Wo  ist  denn  unter  all'  diesen  Nachtretern 
Einer,  nur  Einer,  der  etwas  Gleichwerthiges  von  der 
Wahrheit  und  der  wahrhaft  künstlerischen  Erscheinung 
des  durch  und  durch  realistischen  Bildes  von  Dantan 
Durchdrungenes  zu  bieten  vermöchte  ?  Nicht  Einer !  Sie 
haben  alle  viel  zu  wenig  gelernt,  um  etwas  gross  An- 
gelegtes auch  in  kleinem  Maasstabe  geben  zu  können, 
und  desshalb  vermeinen  sie  mit  den  Riesenschwarten 
einen  Trumpf  auszuspielen.  Dantan's  Bild  ist  kaum 
mehr  als  einen  Meter  hoch  —  aber  es  hat  allerdings  Eines, 
nämlich  Auffassung,  und  weiter  gute  Farbe  auf  guter 
Zeichnung.  Das  ist  ein  sehr  einfaches  Geheimniss  und 
doch  scheinen  so  und  so  viele  unserer  Künstler  nicht 
darauf  zu  kommen,  dass  darin  das  beste  Malrecept  liege. 
Lernen  lässt  sich  noch  immer  etwas  von  den  Franzosen, 
das    steht    ausser    allem  Zweifel.     Sie   aber  schlechtweg 
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copiren  wollen,  nun  das  kann  blos  Schwachköpfen  ein- 
fallen. Einen  Oberländer  schätzen  die  Franzosen  hoch, 
weil  er  ein  durchaus  selbstständiger  (und  das  imponirt 
immer)  Künstler  ist;  was  aber  unsere  imitirenden  Carri- 
caturenzeichner  dort  gelten,  davon  kann  man  sich  in 
Paris  jeden  Tag  überzeugen.    Doch  zurück  zum  Thema. 

Schon  stark  prickelnd  %  in  Bezug  auf  die 
Pikanterie  des  Dargestellten  ist  die  Dame  von 
Henry  Gervex  in  Paris,  die,  von  einem  Masken- 
balle heimgekehrt,  sich  aller  überflüssigen  Klei- 
dungsstücke entledigt  hat  und  als  einziges  ver- 
hüllendes Ding  eine  —  Halbmaske  vor  dem 
Gesicht  hat.  Was  mag  unter  dieser  Halbmaske 
für  ein  Gekicher  hervorbrechen,  während  sich 
die  Schöne  in  voller  Glorie  im  grossen  Spiegel 
betrachtet  und  dabei  wohl  so  ihre  eigenen  Ge- 
danken hat.  Schön  ist  die  Erscheinung,  das  ist 
gewiss,  wenn  auch  der  Kopflängen  einige  mehr 
vorhanden  sind,  als  das  so  nach  Polykletischer 
Regel  allgemein  angenommen  wird.  Was  thut's ! 
Gemalt  ist  das  Ding  auch  famos,  und  wenn  es 
im  Rauchsalon  eines  Cocotten-Casinos  hinge,  so 
hätte  es   sicher   den  richtigsten  Platz. 

Züchtig,    ach  beinahe   langweilig    wirkt  da- 
gegen    die    Figur     «  Der    Friede  »    von    Albert 
Hynais  in  Paris,  die  so  recht  zeigt,  wie  famoses 
formales  Können  und  Trockenbrötigkeit  der  Er- 
scheinung  sehr  wohl   ein  Herz    und   eine  Seele 
zu    bilden    im  Stande    sind.     Die  Figur    ist  bei- 
nahe tadellos  gezeichnet    und  was  ihre  farbige 
Seite  angeht,    so  spricht  sie  es   deutlich  genug 
aus,  dass  der  Künstler  etwas  Tüchtiges  gelernt 
habe  —  aber   sie  ist  zu  friedlich ,    diese  Göttin 
des  Friedens,    nicht  das  leiseste  Häkchen  haftet 
ihr   an,    ach   sie  ist  aber  auch  nicht  so  lieblich 
wie  der  Friede,    nein   sie  ist  blos  uninteressant 
und  brav   und   sonst   nichts.     Man   sollte  kaum 
glauben,    dass    die  wahrhaft  genialen  Entwürfe 
zu  den  Bildern  der  Plafondwölbungen  des  Burgtheaters 
in  Wien,   dramatische  Dichter  des  Alterthums,    des   16., 
17.  und    18.  Jahrhunderts  wie    der  Neuzeit  darstellend, 
vom  nämlichen  Maler  herrührten.     Sie  sind  als  geradezu 
vorzügliche  Leistungen   zu   bezeichnen,    an   denen  viele 
von  Denen  etwas  lernen  könnten,  die  mit  einem  leichten 
Nasenrümpfen  über  decorative  Malereien  sprechen. 


Max Kuschel's  (München)  «Nymphen»  sind,  wie  es 
scheint ,  in  dem  Moment  dargestellt ,  in  welchem  die 
Regenbogenfarben  erfunden  worden  sind,  denn  sie  er- 
strahlen in  diesen  und  zeigen  Dinge,  die  den  Leibern 
sterblicher  schöner  Weiber  nicht  eigen  sind.  Der  Künstler 
hat    sich     offenbar    ein    ganz     eigenthümliches    Farben- 


K.  Stuclilick.     Gänserupferinnea. 


problem  gestellt  und  es  auch  in  einer  Art  gelöst, 
die  erst  noch  der  Verallgemeinerung  bedarf,  ehe  sie 
bahnbrechend  wirkt.  Möge  es  ihr  vergönnt  sein,  Triumphe 
zu  feiern;  dieser  «Frühling»  sieht  eher  aus  wie  die  Zeit, 
da  sich  die  Wälder  herbstlich  färben.  Talent  steckt 
dahinter,  der  Maler  ist  kein  Langweiler,  das  steht  fest, 
aber  vorerst  sieht    für  jeden  Uneingeweihten    seine  Art 
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zu  malen  ungeklärt  aus ,  wie  Wein ,  der  im  Gährungs- 
process  sich  befindet.  Ob's  nachher  ein  guter  Tropfen, 
ob's  Essig  wird ,  je  nun ,  das  hängt  von  der  inneren 
Zusammensetzung  ab. 

Wesentlich  anders  ist  die  Frage  der  heterogensten 
Farbenzusammenstellung  gelöst  in  Paul  Albert  Besnard's 
« Une  femme  qui  se  chauffe  » .  Kauernd  sitzt  die  nackte, 
schön  proportionirte  Figur  vor  einem  Feuer,  von  dem 
das  Bild  lediglich  die  Reflexwirkung  zeigt.  Von  der 
entgegengesetzten  Seite  her  wirkt  gewöhnliches  graues 
Tageslicht.     Das    Ineinanderweben    des    warmen    Feuer- 


scheines, des  Localtones  im  Fleische  und  der  kalten 
Lichter,  die  durch  die  normale  Tagesbeleuchtung  ent- 
stehen, das  war  keine  kleine  Aufgabe,  wenn  deren  Lösung 
auch  vielleicht  mehr  die  Bezeichnung  eines  Kunststückes 
verdient ;  genial  gelöst  ist  es  aber,  das  unterliegt  keinem 
Zweifel ;  es  ist  eben  die  alte,  schon  oft  berührte  Geschichte, 
dass  die  Franzosen  durchschnittlich  in  Sachen  der  künst- 
lerischen Erziehung  einen  ernsteren  Bildungsgang  durch- 
machen als  es  bei  uns  der  Fall  ist,  und  dass  sie,  auf 
diesem  fussend,  immer  an  ihren  Sachen  den  Stempel  der 
Formenbeherrschung  zeigen,    auch  wenn  sie  tastend  auf 


S.  Rotta.     Ein  Windstoss. 


neuen  Pfaden  wandeln ;  unsere  Taster  aber  geberden 
sich  nach  dieser  Seite  hin  manchmal  so,  dass  man  an 
ihrem  gesunden  Seh- Vermögen  zweifeln,  manchmal  sogar 
pathologische  Zustände  voraussetzen  möchte. 

Wesentlich  anders  verhält  es  sich  mit  dem  ebenso 
sehr  in  Zeichnung  als  Farbe  zartbehandelten  Bilde  von 
Professor  Max  Thedy  in  Weimar,  einem  früheren  Schüler 
von  Ludwig  Loefftz  in  München.  Es  betitelt  sich  «  Früh- 
ling» und  stellt  ein  nacktes  Frauenfigürchen  dar,  was 
auf  blumiger  Wiese  unter  blühendem  Baume  steht  und 


in  die  blaue  Ferne  schaut.  Ohne  viel  Aufwand  an 
Mitteln,  ohne  irgend  welche  marktschreierische  Kund- 
gebung ist  das  Ganze  eine  Leistung,  welche  durch  die 
ihr  innewohnende  Feinheit  und  Grazie  den  Beschauer 
für  sich  gefangen  nimmt. 

Ebenbürtig  dazu  verhält  sich  ein  Bild  von  Max  Bredt 
in  München,  «Felseneinsamkeit».  Zwischen  mächtigen 
Brocken  losgelösten  Gesteins  laufen  in  vielerlei  Windung, 
in  kleinen  Wirbeln  und  Cascatellen  die  Wasser  zu  Thal 
in's  Meer,    hier   von    der  Sonne  beschienen,    dort  über- 
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schattet  vom  grauvioletten  Gestein.  An  einem  ganz 
besonders  einladenden  Plätzchen  hat  eine  weibliche 
Erscheinung  sich  ihrer  überflüssigen  Hülle  entledigt  und 
steigt  nun  in  die  klare  Fluth.  Auch  hier  spricht  vor 
Allem  die  poetische  Auffassung  des  Thema's  mit,  die 
freilich  durch  ein  künstlerisch  potenzirtes  Können  ge- 
hoben wird. 

Etwas  academisch  sieht  sich  der  «  Tod  des  Adonis  » 
von  Hans  Tichy  in  Rom  an.  Zwei  andere  Bilder  mit 
Darstellungen  dieser  Art,  eine  «Fortuna»  von  August 
Holmberg,  der  gleichzeitig  ein  Portrait  des  regierenden 
Fürsten  von  Schwarzburg- Rudolstadt  ausstellte,  sowie 
das  «  Badende  Mädchen »  von  Scliwabenmajer  sind  mir 
bis  zur  Stunde  unbekannt  und  es  wird  gelegentlich  später 
noch  ankommender  Kunstwerke  sich  Gelegenheit  bieten, 
diesen  Arbeiten  ein  Wort  zu  widmen. 

Noch  wäre  hier  einer  braven  Leistung  zu  gedenken, 
der  «Meer-Frau»  von  Eugen  Klinckenberg  in  München, 
die  wider  die  Felsbank  des  Ufers  gelehnt  hinausschaut 
in  die  Ferne,  da  Wogen  und  Horizont  sich  vermählen. 
Ob  die  Gute  am  Ende  einen  Gesang  aus  Klopstock's 
Messias  verdaut?     Sie  sieht  beinahe  so  aus. 

Last  not  least  sei  eines  Bildes  gedacht,  das  zum 
allermindesten  die  Bezeichnung  «originell»  verdient, 
denn  es  spricht  da  ein  ganz  eigener  Geist  heraus,  der 
vielleicht  von  Manchem  nicht  so  verstanden  wird,  als  er 
es  verdient.  Es  ist  der  « Kinderbach  »  von  Leon  Frederic 
in  Brüssel.  Zwischen  Bäumen  rauscht  vom  Bergrücken 
ein  schäumender  Waldbach  nieder,  in  dem  sich  eine 
ganz  unendliche  Kette  von  Kinderfigürchen,  Knaben  wie 
Mädchen,  in  lustigem  Reigen  tummeln;  hin  und  wieder 
sitzt  abseits  ein  Pärchen,  Zwillinge,  und  die  ganze 
Vorstellung  läuft  wohl  darauf  hinaus,  dass  der  Storch 
aus  dem  Waldbache  die  Kinder  bringe ,  wie  er  sie 
anderswo  z.  B.  aus  den  Brunnenquellen  holt.  Die  Er- 
scheinung der  gehäuften  Figürchen  hat  anfangs  beim 
Beschauen  etwas  Befremdendes,  doch  löst  sich  schliesslich 
Gruppe  um  Gruppe  los  und  man  nimmt  das  Bild  als 
einen  « fidelen  Einfall»  hin,  wobei  aber  immerhin  zu 
bemerken  ist,  dass  der  Künstler  ein  ganz  vortrefflicher 
Zeichner  ist.  Die  Kinderkörperchen  sind  zum  Theil  vor- 
trefflich studirt  in  ihrer  lustigen  Dickwanstigkeit,  die 
beim  Erwachsenen  zur  heillosen  Carricatur  würde.  Was 
in  der  malerischen  Wirkung  einigermaassen  abgeht,  das 
ist    das  Gefühl    für    die    räumliche    Distance    von    einem 


Gegenstande  zum  anderen,  und  das  liegt  wohl  haupt- 
sächlich daran,  dass  in  den  Fleischtönen  jene  Variationen 
zwischen  kalt  und  warm  fehlen,  die  in  der  Natur  immer 
einen  Gegenstand  vom  weiter  zurückstehenden  abheben. 
Originell  aber  ist  das  Ding  auf  alle  Fälle.  Den  Künstler 
als  Zeichner  kennen  zu  lernen,  dazu  bietet  sich  später 
noch  Gelegenheit. 

Ein  sinnesverwandter  College  zum  vorgenannten  ist 
Julius  Paulsen  in  Kopenhagen,  der  in  seinem  Bilde 
« Die  Modelle  erwarten  den  Künstler »  ein  malerisches 
Können   ganz    ungewöhnlicher   Art   verräth.     Die    Skan- 

dinaven  sind  im  grossen  Ganzen  bisher  den  deutschen 
t 

Ausstellungen  fremd  geblieben,  es  sei  denn,  dass  sie  als 
in  Deutschland  wohnende  Künstler  sich  bei  solchen 
Veranlassungen  betheiligten.  Diesmal  sind  sie  in  nicht 
unbeträchtlicher  Zahl  vertreten  und  bieten  ein  Bild 
eigener  Art,  das  uns  vor  Allem  lehrt,  wie  sehr  unsere 
nordischen  Nachbarn  germanischen  Geblütes  mit  allem 
Conventionellen  in  der  Kunst  gebrochen  haben,  wie  weit 
sie  in  der  gesunden  Darstellung  eines  künstlerisch  ge- 
arteten Realismus  voran  und  uns  in  mancher  Hinsicht 
überlegen  sind.  Freilich  zeigen  sie  zu  Hause  ihre  Bilder 
einem  Publicum,  das  an  die  litterarischen  Erzeugnisse 
eines  Kjelland,  eines  Ibsen  gewöhnt  ist,  ohne  dass  es 
desshalb  die  poetische  Art  eines  Andersen  verachten 
lernte.  Das  Romantisch-poetische,  was  in  des  letzteren, 
sowie  in  den  Erzählungen  anderer  skandinavischer  Schrift- 
steller liegt,  entsprang  nun  freilich  nicht  einer  Schule, 
die  im  blauen  Dunste  einer  Sehnsüchtelei  mit  dem  total 
missverstandenen  Mittelalter  ihr  Heil  suchte,  vielmehr 
stand  Andersen  vollständig  auf  dem  Boden  der  Sage 
seines  Volkes,  das  noch  heute  dem  germanischen  Götter- 
cultus  nahesteht  und  dessen  Lieder  Volksgesänge  und 
in  eine  Zeit  hinaufreichen,  die  viel  älter  ist  als  irgend 
eine  romantische  Dichterschule.  Desswegen  besteht  das 
Gefühl  hiefür  auch  heutzutage  noch  zu  Recht  und  man 
wird  wohl  kaum  einen  skandinavischen  Dichter  modernster 
Art  finden,  der  nicht  mit  Achtung  von  dieser  Seite 
seiner  heimathlichen  Poesie  spräche.  Die  Neuen  aber, 
welche  ihre  Themata  nicht  lediglich  aus  der  Vergangen- 
heit schöpften,  sondern  begabt  mit  vorurteilsfreiem  und 
mit  freiheitlichem  Sinne,  begabt  mit  scharfem  Auge  und 
dem  männlich  sich  kundgebenden  Verständnisse  für  die 
grossen  socialen  Widersprüche  unserer  Zeit  diese  selbst 
zum  Angelpunkt   ihres   Strebens    gemacht    haben,    ohne 
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nach  rechts  oder  links,  nach  oben  oder  unten  mit 
fragendem  Blicke,  ein  Complimentirbuch  in  jeder  Tasche, 
zu  schauen,  sie  schritten  vermöge  der  ganz  anders  als  in 
Deutschland  gearteten  Lebensbedingungen  anderen  Zielen 
zu,  als  deutsche  Schriftsteller  und  Poeten  es  in  der  Haupt- 
sache thaten  und  leider  zum  Theil  noch  heute  thun. 
Das  ausgeprägt  lakaienhafte  Element,  was  leider  den 
Sinn  manches  Deutschen  stärker  beherrscht,  als  die 
selbstständige  männliche  Meinungsäusserung,  es  fehlt 
unseren  skandinavischen  Nachbarn.  Desshalb  war  es 
auch  möglich ,  dass  sich  bei  ihnen  ein  Zug  in  der 
Litteratur  ausbildete,  der  uns  vorerst  noch  fehlt  oder 
nur  in  einzelnen  wilden  Schossen  vorhanden  ist,  auf 
denen  bekanntermaassen  nie  sich  Blüthen  bilden.  Die 
Skandinaven  stehen  ihren  östlichen  Nachbarn,  den  Russen, 
sowie  den  modernen  Franzosen  in  litteris  et  artibus  weit 
näher  als  uns  Deutschen.  In  ihren  Realisten  treten  uns 
völlig  selbstständige  Figuren  entgegen,  die,  obschon  nach 
fremden  Originalen  sich  bildend,  doch  mit  beiden  Füssen 
auf  dem  Boden  der  Heimath  stehen  und  ihren  Werken, 
obschon  diese  in  rein  menschlicher  Beziehung  absolut 
zutreffend  sind  für  die  modernen  Zustände  der  Gesell- 
schaft aller  Nationen,  einen  gewissen  Localton  zu  geben 
verstanden  und  zwar  in  wahrhaft  dichterischer  Weise, 
ohne  Zuhilfenahme  des  «Prügel  aus  dem  Sack»,  mit 
dem  manche  unserer  litterarischen  und  künstlerischen 
Freiheitshelden  in  der  Luft  herumzufuchteln  belieben 
oder  in  Kothpfützen  schlagen,  dass  weithin  die  Spritzer 
fliegen.  «Das  ist  Natur»,  schreien  sie  dann  siegestrunken 
und  wollen  der  Welt  weis  machen ,  dass  es  übel 
riechen  müsse ,  wenn  man  wissen  wolle ,  woher  der 
Wind  weht!  Je  nun,  wer  will  es  ihnen  bestreiten,  dass 
der  Schmutz  auch  in  die  Natur  gehört,  ja  dass  er  bei 
vielen  Dingen  und  Existenzen  ein  integrirender  Bestand- 
theil  sei.  Ihn  zu  untersuchen  und  künstlerisch  fruetificirend 
zu  gestalten,  ist  also  auch  eine  Aufgabe;  wer  sich 
ihr  unterziehen  will,  dem  sei's  von  Herzen  gegönnt,  nur 
soll  er  nicht  für  einen  Nachfolger  von  Männern  aus- 
posaunt werden,  deren  Princip  nach  einer  ganz  andern 
Seite  hin  eulminirt. 

Doch  —  wir  wollten  ja  von  dem  Bilde  von  Julius 
Paulscn  in  Kopenhagen  sprechen.  Der  Maler,  den  seine 
Modelle  erwarten,  malt,  wie  aus  einer  aufgestellten  Lein- 
wand hervorgeht,  nicht  blos  junge  Mädchen,  sondern 
auch    ältere    Mannsleute,    die    sich    im    Vorstadium    des 


Heiligwerdens  befinden.  Ob  nun  die  jungen,  bis  zur 
Hüfte  entkleideten  Frauensleute  dazu  bestimmt  sind,  als 
verlockende  Dämonen  auf  solch  einem  Heiligenbilde  zu 
figuriren,  oder  ob  sie  in  einem  besonderen  Rahmen  be- 
handelt werden,  das  ist  nicht  ersichtlich.  Sie  sitzen 
in  der  Nähe  des  Ofens  und  mögen  wohl  allerlei  Dinge 
mit  einander  verhandeln.  Die  Stellungen  sind  keine 
malerischen  Posen,  die  Mädel  machen  sich  und  der  Welt 
keine  unnöthigen  Geschichten  vor,  sondern  sie  wärmen 
sich  und  schwatzen  zusammen,  kurzum  es  liegt  eine 
angenehm  berührende,  liebenswürdige  Unbefangenheit 
darin  und  die  malerische  Seite  der  Sache  ist  ebenso 
gut  als  wahr,  das  Fleisch  leuchtet,  der  Ton,  der  im 
Ganzen  liegt,  hat  etwas  absolut  Ungesuchtes,  die  Zeich- 
nung ist  gut. 

Das  Gleiche  gilt  nicht  minder  von  einigen  Bildern, 
deren  Autor  Viggo  Johanscn  in  Kopenhagen  ist.  Auf 
dem  einen  ist  grosse  Samstags  -  Familienwäsche.  Im 
Ofen  brennt  das  Feuer,  die  erwachsenen  weiblichen  An- 
gehörigen der  Familie  sind  damit  beschäftigt,  ein  paar 
von  Gesundheit  strotzende,  dralle  Jungen  mit  den  Seg- 
nungen von  Seife  und  warm  Wasser  in  intensiver  Weise 
bekannt  zu  machen.  Der  eine,  ein  pausbäckiger  blonder 
Lockenkopf,  hat  die  Procedur  überstanden  und  lächelt 
mit  einer  Art  von  Siegesbewusstsein  auf  die  zwei  Brüder, 
die  nun  erst  an  die  Reihe  kommen,  während  ihn  die 
Mutter  hübsch  sauber  abtrocknet.  Was  auch  hier  so 
wohlthuend  berührt,  ist  die,  man  möchte  sagen,  familiäre 
Behandlung  der  Sache ,  es  ist  als  ob  der  Vater ,  der 
diese  Scene  hundertmal  mit  angesehen,  der  Autor  wäre 
und  so  ein  Stück  eigenen  Familienlebens  dargestellt 
hätte.  Kein  Arrangement,  nicht  ein  unnöthiger  Strich, 
auch  rein  nichts,  was  nicht  dazu  gehörte,  lässt  die  Ab- 
sicht, so  etwas  zum  Bilde  zu  gestalten,  erkennen.  Es 
kann  nur  so  gewesen  sein. 

Ein  anderes,  nicht  minder  liebenswürdig  gefühltes 
Bild  stellt  Enkel  dar,  wie  sie  in's  Zimmer  der  im  Bett 
liegenden  Grossmutter  treten,  um  ihr  zu  gratuliren.  Die 
alte  Dame  ist  nicht  krank,  sie  empfängt  eben  die  Ge- 
burtstagsgratulanten da,  wo  ihre  alten  Glieder  die  meiste 
Ruhe  und  wohlthätige  Wärme  haben.  Dabei  ist  sie 
ganz  gewiss  diejenige,  die  Alles  weiss,  was  im  Hause 
vorgeht;  sie  liest  das  «Dagbladet»,  sie  erfährt,  wer  von 
Bekannten  heirathe,  gestorben  sei  oder  Kinder  bekommen 
habe,    und   das   alte  Gesichtchen ,    was  da  zwischen  den 
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weissen  Kissen  eingebettet  liegt,  lächelt  gar  oft  über 
die  «Thorheiten  der  heutigen  Welt»  ;  sie  ist  eine  jener 
feingezeichneten  Figuren,  die  der  Umgebung  keine  Mühe, 
im  früheren  Leben  aber  gewiss  viel  Freude  machte.  Weit 
entfernt  davon,  die  Scene  mit  einer  gewissen  Süsslich- 
keit  zu  schildern ,  wie  man  es  bei  solchen  Bildern  nur 
zu  oft  sieht,  hat  der  Maler  da  ein  Stück  Leben  er- 
zählt, das  anmuthig  und  realistisch  wahr  zu  gleicher 
Zeit  wirkt. 

Das  dritte  endlich  schildert  die  Anstrengungen  einer 
Abendgesellschaft;  das  unvermeidliche  Ciavier  tönt,  mit 
weit  aufgerissenem  Munde  trägt  ein  wohlgenährter  Herr 
das  Lied  vor,  mit  dem  er  gewiss  in  jedem  Cirkel  brillirt. 
Die  Damen  strengen  sich  mit  Zuhören  an  oder  liegen 
der  geistreichen  Beschäftigung  mit  einer  Handarbeit  ob, 
einige  Mitglieder  der  Gesellschaft  starren  lautlos,  viel- 
leicht auch  gedankenlos  irgendwohin,  in  einen  Winkel, 
« weil  es  sich  so  gehört »  ,  oder  sie  machen  tiefsinnige 
Kennermienen  und  denken  sich  « wenn's  doch  bald  aus 
wäre »  ,  einer  ist  so  unverfroren  gewesen  einzuschlafen, 
und  jene  im  Nebenzimmer ,  die  dem  Geschäfte  des 
Trinkens  obliegen,  haben  wohl  das  beste  Theil  erwählt. 
Nirgends  ist  ein  Zug  nach  dem  leicht  Carricaturenhaften 
zu  bemerken,  von  dem  z.  B.  Adolph  Me7izeVs  Sachen 
gerade  bei  solchen  Darstellungen  in  Folge  seiner  scharf 
betonten  Charakteristik  nicht  immer  ganz  frei  sind;*  die 
Wohlgeordnetheit  eines  Familiengesellschaftsprogrammes 
ist  mit  einer  Treffsicherheit  ohne  Gleichen  wiedergegeben. 
Jede  Nummer ,  jeder  in  Aussicht  genommene  Genuss 
muss  absolvirt  werden,  und  schliesslich  sagt  alle  Welt, 
es  sei  eine  der  amüsantesten  Gesellschaften  gewesen, 
die  man  je  mitgemacht !  Ja  erzählen  können ,  ohne 
boshaft  oder  langweilig  zu  werden,  zumal  wenn  sich  so 
brillante  Gelegenheit  wie  auf  diesem  Bilde  bietet,  das 
bringen  nicht  Viele  fertig.  Johanseris  Bilder  haben  die 
grossen  Vorzüge,    die    auch  seine  Landsleute  in  schrift- 


stellerischer Beziehung  so  sympathisch  erscheinen  lässt, 
dass  sie  ungekünstelt  sind,  dass  sie  wahr  sind  ohne 
irgendwelche  Breitspurigkeit  in  der  Schilderung  jeder 
Person  und  jeden  Dinges. 

Ein  Farben -Problem  schwerlöslicher  Art  hat  sich 
Nils  Wentzel,  Christiania,  gestellt:  Eine  Familie  beim 
Frühstück  an  dem  Tisch  versammelt ;  auf  diesem  steht 
eine  brennende  Lampe  und  durch  die  bemalten  Fenster- 
rouleaux  dringt  gleichzeitig  das  junge  graue  Tageslicht 
herein.  Klugerweise  hat  der  Künstler  natürlich  die  Licht- 
quelle auf  dem  Frühstückstisch  durch  eine  Figur  verdeckt. 
Das  ganze  macht  den  Eindruck  ausserordentlich  tief  ein- 
gehenden Studiums  ;  ob  es  auch  dankbar  sei,  dergleichen 
zu  malen,  nun  das  muss  der  Künstler  selbst  wissen. 
Ebenso  wie  die  Skandinaven  zum  ersten  Male  ein  stattlich 
Contingent  von  ausstellenden  Künstlern  zeigen,  so  ist 
es  mit  den  Schotten  der  Fall.  Noch  lässt  sich  über  das 
was  alles  da  sein  wird,  kein  umfassendes  Bild  geben, 
indessen  bietet  sich  schon  in  dem  wenigen  bis  jetzt 
Sichtbaren  die  Gewissheit,  dass  man  es  mit  höchst 
originellen  Künstlern  zu  thun  haben  werde,  die  ihre  ganz 
eigenen  Wege  wandeln,  ferne  aller  Beeinflussung  von 
Aussen.  Ob  irgend  einer  der  lebenden  englischen  Künstler 
bereits  damit  betraut  ist,  eine  Glorification  seiner  lands- 
männischen Diplomaten  auf  einer  Leinewand,  die  etwa 
der  Oberfläche  von  Helgoland  gleichkommt,  zu  verewigen, 
darüber  verlautet  bis  zur  Stunde  nichts.  Der  Mühe  werth 
wäre  es,  denn  ein  solches  Bild  würde  sicherlich  als  Re- 
production  in  Deutschland  reissenden  Absatz  finden,  be- 
sonders in  staatsmännischen  Kreisen. 

Die  Zeilen  hier  entstehen ,  ehe  die  Ausstellung 
vollständig  ist  ;  sie  sind  das  Resultat  einiger  Spazier- 
gänge durch  den  Glaspalast,  ehe  derselbe  der  Oeffentlich- 
keit  zugänglich  gemacht  ist,  und  sie  können  somit  nicht 
dem  Zwecke  genügen,  ein  vollständiges  Bild  zu  geben. 
Dazu  bietet  sich  noch  später  Gelegenheit. 


H.  E.  von  Berlepsch. 
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